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Artistes non 


essentiels 


n tête du classement des «emplois 


non essentiels » caracole la 
profession «artistes ». C'est 
le résultat d'une enquête parue 
en juin dernier dans le Sunday 
Times de Singapour. 
Les «artistes » (dont la définition reste 
d'ailleurs très floue) battent même les 
records d'inutilité devant les télévendeurs 
et autres «community managers ». 
Un résultat qui a bien entendu provoqué 
un tollé et incité l'institut de sondage à 
recontextualiser sa méthodologie pour 
mieux interpréter ces résultats. 
Vue de chez nous, cette étude peut faire 
doucement sourire. Mais regardons 
de plus près la situation. En ces temps 
pandémiques, il semblerait que nous 
soyons entrés à grande échelle dans 
un monde binaire, divisé entre activités 
essentielles et non essentielles, donc 


superflues. Nous l'avions pressenti pendant 


le confinement. Exemple : marchand 

de journaux versus librairies. On ne 

se penchera pas ici sur le spectre infini 

de la nuance du nécessaire. 

Puis le déconfinement, au lieu de gommer 


ces classements, aura au contraire souligné 


les disparités d'une France à plusieurs 


vitesses. La grande vitesse d'abord, celle 

du TGV, des trains occupée à 100% 

de leurs capacités, et, bien sûr, l'industrie 

automobile recapitalisée par milliards. 

Le spectacle vivant apparaît dans ce 

paysage comme le dernier wagon des 

priorités. Les salles devraient fonctionner 

aux deux tiers vides et les consignes à 

l'horizon de la rentrée restent nébuleuses. 

Le secteur accuse des pertes d'environ 

2 milliards d'euros. Le gouvernement a 

certes doté le Centre national de la musique 

de 50 millions d'euros.«C est une mesure 

d'urgence, à peine de sauvegarde, mais 

en aucun cas de relance », soulignent les 

entrepreneurs du spectacle vivant dans 

un communiqué adressé en juin dernier 

au président de la République. « La 

distanciation s appliquerait aux spectacles 

mais pas dans les trains : une différence de 

traitement qui pose aujourd'hui question », 

poursuivent-ils. Le secteur appelle à un 

déconfinement total. 

Si l'arbitrage de ce qui est essentiel ou non 

reste à l'appréciation de chacun, il est une 

vérité de Sénèque qu'il est bon de rappeler : 

«L'essentiel n est pas de vivre mais de bien 

vivre. » & Elsa Fottorino, 
rédactrice en chef 


&2 \oulube 


Retrouvez tous nos numéros et nos offres 
d'abonnement sur www.pianiste.fr 

+ Découvrez nos vidéos pédagogiques 
sur notre chaîne YouTube 
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Chopin 
plus vrai 
que nature 


L'artiste iranien Hadi Karimi, 
connu pour ses portraits 

de stars en 3D, a récemment 
redonné vie au visage de 
Frédéric Chopin. L'artiste 
n'avait à sa disposition que 
son masque mortuaire, 


" Ad « Z ‘A # 
ques tabl 
UNOPIA, L'INVITATION ressemblant, ais qu'une 
AU VOYAG E nes pins 5 a 


la vie, écrit l'artiste sur son 


* r 


SÛP 


-| uNopia, c'est le projet un peu fou du pianiste Guilhem Fabre compte Instagram. Je ne sais 
= pour combiner ses deux passions: le piano et les voyages. Avec pas à quel point il est proche 
2! son«camion scène», il sillonne l'Europe et donne des concerts de ce à quoi l'homme 
pour les oubliés de la musique classique: prisons, foyers pour ressemblait réellement.» 
jeunes en difficultés. Avant de se lancer, en 2022, dans une Son Chopin, aux yeux doux, 
Claude grande tournée ftinérante de Paris à Moscou, Guilhem Fabre au nez aquilin et aux cheveux 
| et son collectif prévoient une série de sept concerts en France: mi-longs et ondulés, portés 
GS amuel (€ Une aventure forte, joyeuse, diverse et adaptée aux mesures à la mode de l'époque, est | 
9 sanitaires en vigueur. » Détails à suivre! en tout cas touchant de vérité. 


une vie pour 


Opération «nation apprenante » 
lamusique | P PP 


Radio France s'est associée à l'opération « Nation apprenante » 


C'est une grande figure du ministère de l'Éducation nationale et de la jeunesse 

de la musique française qui pour accompagner les élèves pendant la fermeture des 

s'est éteinte le 14 juin à l'âge établissements scolaires. Les contenus en ligne offerts par 

de 88 ans. Claude Samuel, France Musique sont toujours accessibles. et utiles. Retrouvez 

journaliste et critique musical, le podcast Histoires de musique, des dossiers sur les grandes 

s'engage très tôt dans la personnalités de la musique, une initiation aux instruments, un = 

promotion de la musique guide pratique pour organiser l'école de musique à la maison. D 

contemporaine. En 1964, 

il fonde le festival de Royan, 2 | 

qui donne la part belle à 30[ ll Le Linkedin des pianistes 

l'avant-garde. || crée ensuite 

le prestigieux Centre Acanthes : Pianists Corner, une nouvelle plateforme, en français et en 

à destination des jeunes C'est le nombre de anglais, entièrement dédiée au piano classique, Se propose de 

compositeurs, où viennent : s mettre en relation la communauté pianistique du monde entier. 

enseigner Stockhausen, personnes qui on aSSISIB | À la fois réseau social, encyclopédie et base de données, elle 

*enakis, Ligeti, Boulez où | ! S adresse aux professionnels et aux amateurs. Vous pouvez par 

Messiaen. Lorsqau il prend au « CONGENT SANS public : exemple y créer un profil ou poster vos propres performances. 

la direction de la Musique autour de Wagner | Elle recense déjà plus de 7000 pianistes à travers le monde. 

Le féstn Prési ge = ras Audition rade 

dédié à la création sonore. ES MUSICIENS QE 1 UTCNESITE | | 0 

ain mie de Paris et retransmis en . | | 
es compétitions musicales, Le saviez-vous ? Son altesse royale le prince 

il crée et dirige le Concours direct sur Arte Concert Charles est un grand mélomane. Dans deux 

Olivier Messiaen pour le ioli | entretiens accordés à la radio anglaise Classic FM, 

piano contemporain ainsi que el Philharmonie LIVE. Un il revient sur ses œuvres préférées et la spécificité 

le Concours de violoncelle NT'OgTamme exceptionnel, de la scène anglaise, rappelle l'importance de 

Rostropovitch. À réécouter: encore disponible en replay la musique au quotidien et discute des prochains 

l'hommage qui lui est rendu défis qui attendent le monde du classique. 

sur France Musique. SUT CES deux plateformes | | À retrouver sur Classicfm.com. + 
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La lumière au bout Hs 
du tunnel ? 


LES MUSICIENS INDÉPENDANTS 
PRÉCARISÉS PAR LA CRISE | 
SANITAIRE DEVRAIENT 
BÉNÉFICIER CET ÉTÉ D'UN 
SOUTIEN FINANCIER DU = 
MINISTÈRE DE LA CULTURE. 


oncerts en streaming, 

répétitions par Z00M, 

sorties de disques 

digitales, récitals de 

palier. les musiciens 
n'ont pas démérité pendant 
cette période difficile, en trou- 
vant des solutions à leur portée 
pour continuer d'exercer leurs 
talents et conjurer l'angoisse 
liée à des lendemains incertains. 
Mais cette façade médiatique 
cache une réalité plus sombre 
et, nombre d'interprètes indé- 
pendants sont ramenés à une 
urgence purement matérielle : 
l'absence de revenus. 


«De grands 
noms du piano 
français sont 
aujourd'hui au 
bord de la 
banqueroute.)» 


Alors que les indicateurs sont 
à un niveau relativement bas 
en métropole et que l'épidé- 
mie semble sous contrôle, 
le secteur culturel peine à se 
projeter dans les mois à venir. 
« Ma saison commence par une 
annulation », se désole la pro- 
ductrice privée Jeanine Roze, 
qui devait faire venir le Ballet 
royal suédois pour l’ouver- 
ture de sa saison 2020/2021 au 
Théâtre des Champs-Élysées. 
Quant au remplissage des salles, 
le protocole sanitaire est sou- 
mis à des normes évolutives : 


f 


Franck Riester 


actuellement, un siège d'écart 
est exigé entre les spectateurs, 
mais de petits groupes peuvent 
se réunir dans la limite de 
10 personnes. Des contraintes 
qui ne permettent pas un rem- 
plissage total de la salle et repré- 
sentent un casse-tête financier 
pour les organisateurs. « Avec 
500 spectateurs dans une salle 
de 2400 places, le modèle écono- 
mique est introuvable. De nom- 
breux musiciens indépendants 
se sont d'ores et déjà déclarés 
prêts à suppléer les annulations 
d'orchestres invités, maïs je ne 
vois pas comment satisfaire leur 
demande» expliquait le direc- 
teur de la Philharmonie de Paris, 
Laurent Bayle, au Figaro dans 
l'édition du 30-31 mai. 

Qui dit jauge réduite, dit aussi 
cachets revus à la baisse pour 
les artistes, souvent prêts à faire 
des efforts dans ce contexte 
singulier. Les festivals d'été qui 
se maintiennent ne peuvent 
pas embaucher les musiciens 
dans les conditions habituelles. 
Certains leur proposent de dou- 
bler le concert pour le même 


prix tandis que d'autres pré- 
fèrent diminuer le montant des 
cachets. Certaines institutions 
ont déjà recours à ces pratiques 
pour des concerts program- 
més.. au mois de novembre! 
Un signal qui inquiète les musi- 
ciens dont les contrats perdent 
de leur valeur et peuvent être 
rendus caducs à la dernière 
minute, Ÿ compris à l'étranger 
où le flou reste total quant au 
calendrier de la reprise pour les 
interprètes français. 


L'INDEMNISATION AUTITRE 
DU CHOMAGE PARTIEL N’EST 
PAS SUFFISANTE 

Les musiciens indépendants 
figurent parmi les plus touchés 
par les annulations. Une pro- 
fession singulière, aux statuts 
multiples (ou inexistants), loin 
de se limiter aux seuls intermit- 
tents. Malgré le dispositif du 
chômage partiel rendu appli- 
cable aux festivals, un grand 
nombre d’entre eux, notam- 
ment les plus petits sans res- 
source de billetterie, n'ont pas 
pu le mettre en place faute de 


trésorerie nécessaire pour payer 
le reste à charge. Et quand il 
s applique, l'indemnisation 
reste souvent dérisoire (envi- 
ron 319 euros bruts par cachet) 
pour les solistes qui ne sont pas 
indemnisés pour les répétitions, 
au contraire des musiciens d'or- 
chestre. Il ne faut pas croire que 
seuls les musiciens entrant dans 
la carrière sont en difficulté, De 
grands noms du piano fran- 
çais se trouvent aujourd'hui au 
bord de la banqueroute per- 
sonnelle. Certains d'entre eux, 
dans l'incapacité de payer leurs 
traites mensuelles, ont pu rece- 
voir en urgence une somme de 
l’Académie des Beaux-Arts. De 
son côté, la pianiste Lise de La 
Salle a lancé une cagnotte de 
10 000 euros sur son compte 
Facebook, avant de renoncer à 
cette opération. 

Dans ce contexte, 472 musiciens 
indépendants ont interpellé 
le président de la République 
dans une tribune parue dans 
Le Monde en mai dernier. Le 
ministre de la Culture Frank 
Riester était peu au fait de la 
complexité du dossier et de 
la précarité de certains musi- 
ciens sans statut, abandon- 
nés pendant plusieurs mois. 
Il s’est néanmoins montré 
attentif à leur problématique 
en recevant quelques solistes et 
chambristes pour engager un 
dialogue de plusieurs semaines 
sur les modalités d’une aide 
gouvernementale. Au terme de 
ces échanges, le ministère de la 
Culture aurait décidé de mettre 
en place dans le courant de l'été 
un dispositif de soutien qui pas- 
sera par Audiens. Pourront en 
bénéficier les musiciens indé- 
pendants qui enregistrent une 
baisse d'activité très importante, 
notamment les plus précaires 
d'entre eux. Ce fonds concerne- 
rait entre 500 et 800 artistes non 
intermittents. Le gouvernement 
souhaiterait également soutenir 
la reprise de l'activité, grâce à la 
mise en place d'un fonds excep- 
tionnel dédié aux festivals. 
Espérons que ces mesures s ac- 
compagnent d'un véritable plan 
de relance pour l’ensemble du 
secteur qui reste extrêmement 
fragilisé.* Elsa Fottorino 
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DEMANDEZ LE PROGRAMME 


EN CES TEMPS DIFFICILES, LES FESTIVALS DE MUSIQUE CLASSIQUE MOBILISENT 
TOUTE LEUR CREATIVITE ET LEUR COMBATIVITE POUR FAIRE FACE. ETAT DES LIEUX. 


René MARTIN 
«J'ai voulu qu'on 


existe coûte que coûte » 


LE DIRECTEUR ARTISTIQUE S’'EST 
DÉMENÉ POUR SAUVER SON FESTIVAL 
DE PIANO DE LA ROQUE D'ANTHÉRON. 
IL SE TIENDRA DU IFR AU 21 AOÛT, POUR 
LE BONHEUR DU PUBLIC ET AVEC LA 
COMPLICITÉ DES MUSICIENS QUI LUI 
SONT FIDÈLES DEPUIS TOUJOURS. 


C.GRÉMIOT 
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omment avez- 
vous traversé ces 
derniers mois ? 

Le confinement a été 
annoncé à huit jours 
de la conférence de presse! 
J'avais prévu une grande fête 
pour les 40 ans du festival avec 
tous les plus grands pianistes 
du monde, les orchestres... J'ai 
compris que cela n'aurait pas 
lieu. Mais immédiatement, j'ai 
voulu maintenir quelque chose 
coûte que coûte. Je n'avais 
aucune idée du nombre de 
spectateurs que nous pour- 
rions accueillir. Ce qui comp- 
tait, c'est que le festival voit le 
Jour. Je suis un grand fan de 
musique filmée. Mais cela ne 
remplacera jamais la fragilité 


et l'émotion d’un concert en 
direct. Les semaines passaient 
et nous étions tous abasourdis 
par la violence de la situation. 
Mais je ne me suis pas décou- 
ragé. Pendant le confinement, 
j'ai adressé un courrier à tous 
les artistes en leur disant que 
j'allais essayer de maintenir le 
festival. Jai reçu de leur part 
des réponses d’une beau- 
té absolue. Ils m'ont donné 
beaucoup de courage. J'ai noué 
des relations de confiance très 
fortes avec les musiciens. Plus 
les années passent, plus ces 
amitiés se scellent. Je n'ai 
jamais été déçu par un artiste, 
et inversement. 

Dans quelles conditions le 
festival aura-t-il lieu ? 


Nos concerts ont lieu en plein 
air dans un parc de 18 hec- 
tares. Nous avons trois par- 
kings et beaucoup de chemins 
possibles qui mènent au même 
endroit. Nous exigerons le port 
du masque jusqu à l'extinc- 
tion des lumières. Pendant la 
durée du concert, il pourra être 
retiré. À l’entrée, nous remet- 
trons aux spectateurs une petite 
boîte avec une boisson et un 
biscuit. Les concerts dureront 
70 minutes sans entracte, mais 
avec une petite pause de 7 ou 
8 minutes. Le public pourra 
alors se restaurer avec le conte- 
nu de la boîte. En plus de la 
grande scène, j'ai imaginé une 
deuxième scène dans le parc. 
Les contraintes sont impor- 
tantes : l’achat de disques, l’ac- 
cès aux sanitaires, toutes ces 
questions sont extrêmement 
réfléchies et pensées. Le parc 
du château de Florans a été 
baptisé un jour « cathédrale de 
verdure ». Ce lieu possède une 
dimension spirituelle. Quelque 
part, il appelle au silence. 
Quand on entre dans le parc, 
on est happé par la beauté de 
ses arbres. 

Vous prenez un risque 
financier en maintenant le 
festival à jauge réduite... 
J'ai prévu le déficit dans 
mon budget. Nous prenons 
des risques financiers, avec 
la construction de la conque 
acoustique, des frais fixes 
énormes... Et nous pourrons 
accueillir sur la durée du festi- 
val seulement 15000 personnes 
au lieu de 80 000. J'ai baissé les 
tarifs des places de 30 %. Mais 
tout le monde a joué le jeu. 
La région a versé l'intégralité 
de sa subvention et les artistes 
ne toucheront pas leur cachet 
habituel. Ils ont tout de suite 
été prêts à faire un effort pour 
maintenir cette édition excep- 
tionnelle. 

Les autres festivals ont-ils 
annulé trop tôt ? 

Tout est parti trop vite. Je com- 
prends que Bayreuth ait annulé. 
Les grandes manifestations ont 
des contraintes très lourdes 
et personne ne les rassurait. 
Le problème, c'est que beau- 
coup de festivals de musique 


La conque du parc 
du château de Florans 


de chambre ont paniqué. 
Quelques concerts auraient 
peut-être pu être sauvés. Nous 
avons été mal renseignés. 
Souvent, les associations ne 
savaient pas trop comment 
faire. Depuis mon interview 
dans Le Figaro, des organisa- 
teurs m'appellent. Je leur dis: 
« Surtout, existez. C'est extré- 
mement important, les artistes 
ont besoin de vous. » 
Comment avez-vous 
repensé cette édition ? 

Il fallait tout réinventer ! 
Impossible de faire venir un 
orchestre symphonique. Je me 
suis donc centré sur le piano 
et la musique de chambre. Ce 
sera l’occasion de montrer 
toute la richesse et la diversité 
de l'école de piano française. Il 
y aura aussi des artistes étran- 
sers, pour qui La Roque reste 
accessible. Arcadi Volodos et 
Luis Fernando Pérez vien- 
dront en voiture depuis l'Es- 
pagne, Nelson Goerner, depuis 
Genève. Mais il n'y aura pas 
mes amis Lugansky, Berezovsky 
et toute l’école russe. Si je fais 
venir Boris, il sera placé en qua- 
rantaine à son retour. Au niveau 
du répertoire, j'ai voulu valori- 
ser la musique concertante. Il 
existe de formidables transcrip- 
tions des concertos pour piano 
de Chopin dans des versions 
piano et quintettes à cordes. J'ai 
prévu l'intégrale des concertos 
pour piano de Beethoven en 
formation réduite. J'ai aussi 
envie de tenter de nouvelles 
expériences. Quand on entre 


dans le parc, on est accueillis 
par une immense prairie avec 
de spectaculaires séquoias cen- 
tenaires. À cet endroit, je vais 
peut-être proposer un espace 
avec un piano silent Yamaha. 
Les gens pourront s’allonger 
dans l'herbe et écouter un pia- 
niste au casque. 

Pouvez-vous nous en dire 
plus sur la programmation ? 
Toutes les familles de piano, 
toutes les écoles se retrouve- 
ront pendant le festival. Nelson 
Goerner ouvrira le festival avec 
le 2e Concerto de Chopin, Anne 
Queffélec jouera le 4 Concerto 


«Ce sera 
l'occasion de 
montrer toute 
la richesse 
et la diversité de 
l'école de piano 
française.) 


de Beethoven. dans le cadre 
d'une intégrale des cinq 
concertos dans des versions 
de chambre, On retrouvera 
toute la nouvelle génération et 
toutes les tendances. Beatrice 
Rana, Célia Oneto Bensaid, le 
pianiste cubain Jorge Gonzäles 
Buajasan, Nour Ayadi, Gabriel 
Stern qui a enregistré une ver- 
sion incroyable des Variations 
Goldberg... Nous aurons aussi 
en récital Bertrand Chamayou, 
David Fray, deux pianistes 
exceptionnels. 


L'anniversaire de Beethoven 
sera largement célébré... 
L'intégrale des 32 Sonates sera 
l’un des grands rendez-vous 
de cette édition. Elles seront 
données dans l’ordre chrono- 
logique avec Nicholas Angelich, 
Claire Désert, Kojiro Okada, 
François-Frédéric Guy... Elles 
ne sont jamais présentées sous 
cette forme-là. La beauté de 
Beethoven, c est son chemine- 
ment. J'ai aussi voulu repro- 
duire une joute pianistique à 
l’image de celles qui existaient 
entre Beethoven et Steibelt au 
xIX° siècle. Pascal Amoyel et 
Dimitris Saroglou s’'affron- 
teront sous le regard du jury 
formé par le public! J'ai convié 
par ailleurs de grands solistes 
comme Antoine Tamestit, 
David Grimal et Renaud 
Capuçon, dans un esprit frater- 
nel. Nous vivons une période 
de deuil, de renouvellement, 
de fraternité, de partage. Cette 
édition est comme un nouveau 
départ. Cela sera magnifique, 
même avec 300 ou 500 spec- 
tateurs par concert, d'assister 
à cette communion entre la 
nature, les artistes, le public. 
France Télévisions va s'installer 
pendant trois jours pour capter 
ces moments, et retransmettra 
en direct le concert d'ouverture. 
Et l’année prochaine, je compte 
bien faire une grande fête pour 
les 40 ans! + 
Propos recueillis par 
Elsa Fottorino 
v Programmation complète sur 
www.festival-piano.com 
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DEMANDEZ LE PROGRAMME 


Festivals 
d'été: l'art 
du rebond 


TOUT N’EST PAS PERDU! SI CERTAINS 
GRANDS RENDEZ-VOUS MUSICAUX 
MANQUENT HÉLAS À L'APPEL, BIEN 
D'AUTRES SONT MAINTENUS, PARFOIS 
SOUS DES FORMES INÉDITES... 


es derniers mois n'ont 

pas été de tout repos 

pour les organisateurs de 

festivals. Entre les incer- 

titudes, les annulations 
en cascades et les catastrophes 
budgétaires, beaucoup ont été 
contraints de jeter l'éponge. 
Certains ont également pâti de 
la défection des soutiens habi- 
tuels : «Nous avons eu quelques 
déboires, nous confie Éric 
Crambes, directeur du Festival 
des Arcs, notamment l'aban- 
don de partenaires financiers 
de longue date, privés comme 
publics, ce qui nous a contraints 
à tout repenser... » Pourtant, 
pas question d'abandonner. 


| Alexandre 
| Kantorow 
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Dès l'annonce du déconfine- 
ment, les équipes de nom- 
breux festivals ont commencé 
à repenser des formats com- 
patibles avec les mesures sani- 
taires. Réduction du nombre 
de places, concerts en plein 
air, captations... Aucune piste 
n'a été écartée! «C'est un peu 
notre mont Blanc», plaisante 
Albin de la Tour, directeur artis- 
tique du festival 1001 Notes en 
Limousin. Lui a décidé de divi- 
ser sa jauge par quatre et, pour 
compenser, de proposer quatre 
fois plus de concerts. «On a 
totalement revu la copie, nous 
explique-t-il. D'ailleurs, un 
médecin nous aide à concevoir 


tout notre protocole. Nous serons 
essentiellement en plein air, nous 
aurons des distributeurs de gels, 
une distanciation, et surtout des 
concerts à seulement 250 per- 
sonnes. C'est la clé. Ce sera très 
sécurisant. » Résultat, plus de 
50 concerts en une semaine. 
«Au lieu de faire moins, nous, on 
fait plus !», se réjouit-il. 

Le public suivra-t-1l? Les orga- 
nisateurs de festivals ne sont 
pas inquiets. «Il y a une vraie 
appétence, une envie de vie», 
remarque Albin de la Tour. 
Une étude Weezevent/ IFOP 
montre d'ailleurs que si les 
Français restent inquiets, 67 % 
d’entre eux se déclarent prêts 
à reprendre part à des activi- 
tés de divertissement dans les 
semaines à venir. Eric Crambes, 
lui, en a déjà la preuve tangible: 
«Notre association n’a jamais 
compté autant d'adhérents. Il 
y a eu des dons spontanés, une 
solidarité formidable. Le public 
est au rendez-vous. » Il souligne 
également l'importance de l’en- 
sagement des musiciens, qui 
ont souhaité être présents, peu 
importent les conditions et 
peu importe le cachet. « Nous 
avons perçu un mouvement de 
solidarité presque militant, une 
véritable envie de partager, de se 
retrouver, de ne jamais baisser 
les bras. » 


TOUR DE FRANCE 

À Paris, le festival européen 
Jeunes Talents fétera ses 
vingt ans avec une série de 
vingt concerts donnés du 5 
au 25 juillet dans le quartier 
du Marais. Dans l'Ouest, le 
festival Lyrique-en-Mer de 
Belle-île reporte son édition 
à 2021, mais propose tout de 
même dix jours de concerts 
en petit comité du 3 au 13 août 
autour de Beethoven, Schubert 
et la musique sacrée. De l’autre 
côté de la Bretagne, le Festival 
de Dinard se tiendra du 6 au 
11 août et accueillera notam- 
ment sa directrice artistique, 
Claire-Marie Le Guay, pour 
un concert-lecture inédit avec 
François Busnel, et proposera 
une billetterie solidaire. Dans 
l'Est, le Festival des Arcs aura 
bien lieu du 19 au 29 juillet avec 


une programmation allégée 
et spontanée, décidée par les 
artistes au jour le jour. Dans le 
Centre, le pianiste Cyril Huvé a 
annoncé maintenir sa Grange 
aux pianos, festival intimiste 
qu'il organise depuis plusieurs 
années dans sa demeure, en 
plein Berry. Au programme: 
un focus Beethoven du 17 au 
19 juillet, puis un récital de 
Jean-Philippe Collard le 7 août. 
Signalons également le festival 
1001 Notes en Limousin, qui 


«Une véritable 
envie de 
partager, de se 
retrouver, de ne 
jamais baisser 
les bras.» 


fêtera ses quinze ans en plein 
air du 1” au 8 août, avec un 
line-up de choix réunissant 
Alexandre Tharaud, Alexandre 
Kantorow, Gaspard Dehaene, 
Jean Rondeau ou encore un 
duo danse et piano avec Marie- 
Agnès Gillot et Mikhail Rudy. Le 


Biarritz Piano Festival, quant à 
lui, se tiendra du 3 au 11 août 
dans une version revue et cor- 
rigée proposant des concerts 
plus courts et doublés devant 
un public plus réduit. Se pro- 
duiront notamment Alexandre 
Tharaud, Alexandre Kantorow 
et Paul Lay. David Fray et Khatia 
Buniatishvili seront, eux, les 
hôtes des Pianos Folies du 
Touquet du 14 au 20 août. 


DÉCORS NATURELS 

Un festival déconfiné et sécu- 
risé, à quoi cela va-t-il ressem- 
bler? Beaucoup ont fait le choix 
de reporter les programmes 
dans leur intégralité à 2021, et 
de partir, pour cet été, sur une 
idée complètement nouvelle. 
Au Festival des Arcs, les musi- 
ciens seront invités à rechercher, 
dans la montagne, des lieux 
où donner de petits concerts 
impromptus. Une manière de 
revenir aux sources de l’évé- 
nement, qui était dès ses ori- 
gines très spontané. À Limoges, 
Albin de la Tour, lui, en a profité 
pour tout remettre à plat. Pour 
cette 15° édition de 1001 Notes, 
il abandonne le Zénith de 


J.-B. MILLOT 


Limoges, véritable cauchemar 
sanitaire, pour le magnifique 
Parc du Mazeau à Saint-Priest- 
Taurion. Deux grandes scènes 
en plein air, et une pour les 
enfants, un espace de musico- 
thérapie, une ambiance festive 
et de la gastronomie locale. 
« Nous avons repris les codes des 
festivals pop en gardant l’exi- 
gence classique, nous explique 
Albin de la Tour. Il y aura 
une ambiance de plein air, des 
foodtrucks, mais aussi les plus 
grands interprètes du moment, 
dans les meilleures conditions. 
Un événement ultra-condensé, 
avec des programmes généreux, 
dans un décor sublime. En fait, 
j'organise vraiment le festival de 
mes rêves!» 


CONCERTS DIGITAUX 

Beaucoup de festivals misent 
également sur le numérique, 
pour conserver le lien avec le 
public qui ne pourra pas se 


Gaspard 
Dehaene 


déplacer cet été. Le festival 
1001 Notes va par exemple 
proposer des captations de 
concerts à huis clos dans des 
lieux insolites du Limousin: le 
mont Gargan, le Parc-Zoo du 
Reynou, le lac de Vassivière.… 
D'autres festivals ont égale- 
ment sauté le pas du digital. 
Du 18 au 25 juillet, le Labo 
2020 du Festival de Saintes 
explorera diverses manières 
de retransmettre les concerts 
donnés dans l’Abbatiale, que 
ce soit avec un casque dans un 
transat, sur grand écran dans 
un Ehpad, ou en streaming sur 
les réseaux. Du 1‘ au 10 août, 
la ville de Menton accueillera 
elle aussi une série de concerts 
diffusés sur Internet ou bien 
écoutables en direct grâce à des 
casques audio. Une chose est 
sûre, le public et les artistes ne 
manqueront pas d'occasion de 
se retrouver, en toute sécurité ! + 

Lou Heliot 


SOP 


Le Festival 
de Salzbourg 
fête ses 

cent ans 


Bonne nouvelle de l'été, 

le Festival de Salzbourg, 
qui célèbre cette année 
son centenaire, se tiendra 
du 1° au 30 août, dans 

une version légèrement 
modifiée. On pourra 
assister, comme chaque 
année, à la représentation 
du Jedermann de Hugo 
von Hofmannsthal sur 

le parvis de la cathédrale. 
53 concerts sont également 
programmés, avec de 
prestigieux invités, dont 

le Philharmonique de 
Berlin et le West-Eastern 
Divan Orchestra conduit 
par son fondateur Daniel 
Barenboim, ainsi qu'un 
focus sur Beethoven, qui 
culminera avec un cycle 
des œuvres pour piano 
interprété par Igor Levit. 
Le festival accueillera 
certes moins de public 

et moins d'événements 
que d'habitude, et ce 

avec des conditions 
d'hygiène très strictes, 
mais il était impensable 
pour les organisateurs de 
l'annuler entièrement: «Le 
coronavirus est le plus grand 
défi vécu par nos sociétés 
depuis là fin de la Seconde 
Guerre mondiale, écrivent- 
ils dans un communiqué. 
Le Festival de Salzbourg à 
été fondé dans une période 
de profond malheur, un 
projet courageux contre 

la crise. Max Reinhardt 
était convaincu que seul 
l'art pouvait réconcilier 

les hommes. L'art non pas 
comme simple décoration 
mais comme sens de la 

vie. Le fait de maintenir le 
Festival, sous une forme 
modifiée et abrégée, s inscrit 
dans la droite ligne de cette 
considération: l'art comme 
nourriture de l'âme et sens 
de la vie.» + LEE 
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JEUNE TALENT 


Alberto 
FERRO 


MAÎTRE 
D'ÉLÉGANCE 


LE PIANISTE ITALIEN DE VINGT-SEPT 
ANS DONNE LA PLEINE MESURE 

DE SON TALENT DANS UN PREMIER 
DISQUE CONSACRÉ AUX ÉTUDES- 
TABLEAUX DE RACHMAMINOV SORTI 
CHEZ MUSO. RENCONTRE AVEC UNE 
PERSONNALITÉ DÉJÀ BIEN AFFIRMÉE. 


RACHMENIBOV 
ET Kg © AUL EAU 


BIOGRAPHIE 
EXPRESS 


1996 Naissance en Sicile 
2003 Commence à apprendre 
le piano avec sa mère 

2009 Donne son premier 
récital 

2016 emporte le prix 

du public au Concours Reine- 
Elisabeth de Belgique 

2017 Lauréat du prix 
international Telekom 
Beethoven à Bonn 

2018 fermine ses études 

à l'Institut Vicenzo Bellini 

de Catane 

2019 Enregistre les Etudes- 
Tableaux de Rachmaninov 

au Fazioli Concert Hall à Sacile, 
en ltalie 
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Iberto Ferro est un 
italien de Sicile, il 
a 24 ans et vient de 
publier une splen- 
dide interprétation 
des deux cahiers des Études- 
Tableaux de Rachmaninov 
pour Muso, qui lui a donné 
une prise de son magni- 
fique, permettant d'appré- 


cier un jeu fluide, chantant, 


polyphonique dont la mai- 
trise n étouffe en rien les 
qualités expressives. Un jeu 
simple, aussi, qui ne cherche 
pas à capter l'attention par des 
idées un peu faciles ou une 
virtuosité démonstrative et 
tapageuse. 

En 2016, juste âgé de 19 ans, 
Ferro avait remporté le prix 
du public au Concours Reine- 
Elisabeth de Belgique et, un 
an plus tard, le Concours 
Beethoven à Bonn, en 
Allemagne. Mais il a conti- 
nué d'étudier à Catane où il a 
obtenu sa maîtrise à l’Institut 
Vincenzo Bellini. Et de parti- 
ciper à de nombreuses classes 
de maîtres avec des pianistes 
venus d'horizons très diffé- 
rents : Michel Béroff, Christian 


Zacharias, Elisso Virssaladze, 
Vladimir Ashkenazy ou encore 
Richard Goode. Il a déjà joué 
dans de nombreux festivals et 
donné une série de concerts 
avec orchestre un peu partout 
en Europe. Ferro pratique aussi 
la musique de chambre à haute 
dose, à l'instar de nombreux 
musiciens de sa génération qui 
ne se limitent plus à la solitude 
du récital mais aiment partager 
la musique à plusieurs, comme 
Martha Argerich, vraie reine 
des abeilles, leur en a montré 
la voie sans aucun complexe 
ou déférence à quelque ordre 
ancien que ce soit. 

Il y a beaucoup de musique 
de chambre dans votre 
répertoire et aussi des 
œuvres assez rares... 
Comment le construisez- 
vous ? Découvertes au 
hasard des déchiffrages, 
suggestions extérieures ? 
Travailler avec de nombreux 
musiciens comme je le fais 
ouvre la voie à la recherche 
de nouvelles pièces, dont 
certaines ne sont malheu- 
reusement pas aussi connues 
qu elles le devraient. Je forge 
mon répertoire en discu- 
tant avec mes partenaires de 
musique de chambre; dans 
nos échanges, nous explorons 
le corpus si varié de ce genre. 
Parfois, certains directeurs 
artistiques de festivals me 
font des suggestions. C'est un 
mélange de tout cela. 

À 24 ans, vous avez pu 
jouer pour de grands 
pianistes très différents au 
cours de votre formation. 
Qu'en avez vous appris ? 
J'ai eu le privilège d'assister 
et de participer à de nom- 
breuses masterclasses. J'y ai 
reçu des avis passionnants 
sur les choix techniques et 
musicaux. Je voudrais parti- 
culièrement mentionner les 
cours suivis avec Jürg Demus 
qui est mort il y a peu. Avec 
lui, j'ai travaillé le Concerto 
pour piano en ré mineur de 
Joseph Haydn. Je n'oublie pas 
non plus tout le travail réalisé 
avec Vladimir Ashkenazy sur 
quelques Études- Tableaux de 
Rachmaninov. 


D'un autre côté, n'est-ce 
pas déstabilisant de jouer 
pour des artistes aux 
approches si différentes 
sur les plans esthétique 

et technique ? 

Je vois plutôt cela comme 
un point fort. Je choisis de 
participer à des masterclasses 
justement parce que je veux 
comprendre le point de vue de 
certains artistes et apprendre 
d'eux ce que je saisis de leur 
art. 

Pensez-vous qu'il existe 
encore des écoles de 

piano ? 

Les écoles de piano survivront 
tant que les idées survivent. 
Dans chaque partie de la terre, 
il y a toujours l'héritage des 
srands mentors du passé. Elles 
existent donc toujours, parti- 
culièrement dans les conser- 
vatoires et les académies. Mais 
si l'on observe ce qui se passe 
à notre époque, de nombreux 
pianistes apprennent, en plus 
de la musique, la manière de se 
produire en public, et celle-ci 
est formatée par le marketing 
pour «un public populaire ». 
Le risque peut être alors de 
mettre de côté les exigences 
stylistiques des compositions, 
pour favoriser une extériorisa- 
tion voyante de la personnalité 
de l'interprète. 
Pensez-vous appartenir 

à une école de piano 
particulière ? 

J'appartiens à une école de 
piano italo-russe, car mon 
mentor est Epifanio Comis, qui 
a étudié à l'Académie d’Imola 
avec Boris Petrushansky et avec 
Lazar Berman. Je pense que les 
Italiens sont plus concentrés 
sur le style et l'élégance, tan- 
dis que les Russes cherchent 
à chanter chaque note, pour 
valoriser la dynamique. Cette 
« fusion » des cultures m'aide 
beaucoup. J'ai justement énor- 
mément appris en participant 
à de nombreuses masterclasses 
données par des professeurs 
qui ont suivi différents par- 
cours musicaux. 

N'est-il pas curieux qu'il 

ait fallu attendre soixante 
ans après la mort de 
Rachmaninov pour que sa 


musique pour piano soit 
de plus en plus souvent 
enregistrée ? 

On ne se souvient des plus 
grands compositeurs qu'après 
leur mort. Et pas seulement 
des compositeurs... 
Pourquoi avez-vous choisi 
les Études-Tableaux et pas 
les Variations Corelli ou 

les sonates… 

Je les ai à mon répertoire 
depuis de nombreuses années. 
La première fois que je les ai 
toutes jouées en public lors 
d’un récital, c'était il y a huit 
ans. J'avais 16 ans. Je vou- 
lais fixer mon interprétation 
actuelle, afin qu'à l'avenir je 
puisse y revenir avec, peut- 
être, des opinions différentes. 
Ce qui me captive, dans les 
deux cahiers, c’est la manière 
qu a Rachmaninov de com- 
biner la technique liée aux 
études de Chopin et de Liszt 
avec l’expressivité sans limite 


des Tableaux. Il y a là une 
connexion du passé et de l’ave- 
nir avec le développement de 
l'étude comme forme musi- 
cale. J'ai essayé comme tou- 
jours de faire coexister le texte 
même de la partition et mon 


«Les Italiens 
se concentent 
plus sur le style, 
les Russes 
cherchent 
à chanter 
chaque note.» 
interprétation personnelle de 
ce texte. Mon espoir est que les 
auditeurs ne perdent pas leur 
temps en écoutant un robot 
jouer ou une performance 
de cirque comme on peut en 


entendre parfois. J'ai aussi joué 
les Variations Corelli plusieurs 


fois, en public, mais je ne me 
sens toujours pas prêt à les 
enregistrer. 

YŸ a-t-il un compositeur 
dont vous vous sentez 
proche et dont vous 
aimeriez explorer l’œuvre ? 
Je me rapproche vraiment de 
la musique de Brahms. Je joue 
déjà le Quintette pour piano 
et cordes, la Deuxième Sonate 
pour violoncelle et piano, la 
Troisième Sonate pour violon 
et piano, la Première Sonate 
pour clarinette... Mais je veux 
me concentrer davantage sur 
ses compositions pour piano 
solo et sans doute travailler 
l’un de ses deux concertos pour 
piano .… 

Des pianistes d'autrefois 
que vous appréciez 
particulièrement ? 
J'apprécie vraiment Vladimir 
Horowitz, Arthur Rubinstein et 
Arturo Benedetti Michelangeli. 
Ces interprètes étaient 


exceptionnels. Ils donnaient 
énormément d'importance 
au sens même de la compo- 
sition, en respectaient le style, 
chacun en suivant sa propre 
voie. J'adore l'élégance de 
Rubinstein, la précision de 
Michelangeli et l'extraordinaire 
polyphonie et la variété du son 
d'Horowitz. Rachmaninov était 
bien sûr aussi un grand inter- 
prète et il m a beaucoup inspiré 
dans la façon qu'il a de jouer sa 
propre musique. 
Les jeunes artistes sont-ils 
libres aujourd'hui, ou notre 
époque réprimerait-elle les 
personnalités en faveur du 
musicalement correct ? 
Aujourd'hui, les artistes 
confondent à tort musicalité 
et technique. Pour cette raison, 
il y a beaucoup de musiciens 
brillants et pas beaucoup d'in- 
terprètes uniques. 

Propos recueillis par Alain 

Lompech 


PR ETS 
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ABECEDAIRE 


DU MONDE D'APRÈS 


RESEAUX SOCIAUX 
Outils incontournables 
du «monde d'après », 

les réseaux sociaux font 


INITIATIVES, CONTRAINTES... LES EFFETS DE LA PANDÉMIE désormais partie intégrante 


SUR LE MONDE DE LA MUSIQUE EN 10 EXEMPLES. Par Lou Heliot 


ANNULATION 


Le monde de la musique 
continue de souffrir 
d'annulations en série. 
Difficulté de voyager pour 
les artistes internationaux, 
impossibilité de recevoir 
du public pour les grands 
festivals … Un gros coup 
dur pour l'industrie. 


BRICAIRE 


CAPUÇON 


C'était la polémique du 
printemps. Le violoncelliste 
Gautier Capuçon a fait 
jaser en proposant une 
tournée «solidaire » dans 
les villes françaises pour 
des cachets qui ont choqué 
le milieu musical. Face au 
tollé, il a finalement décidé 
«d'offrir cette tournée 

et de prendre en charge 

les frais ». 


Depuis le mois de mai, l'infectiologue François Bricaire 
travaille sur le déconfinement du secteur du spectacle vivant. 

Parmi ses recommandations : appliquer les gestes barrières, 
privilégier le plein air... et supprimer les entractes! 


DÉBROUILLE 


Dans l'adversité, le monde 
de la musique a su faire 
preuve d'une inventivité 
sans pareille: concerts 
sauvages, duos par Skype, 


performances sans public... 


Tous les moyens sont bons 
pour continuer à jouer! 
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IGOR LEVIT 


Après avoir donné des concerts 

en direct de son salon chaque jour 
du confinement, le pianiste allemand 
[gor Levit a joué en live l'intégralité 
des Vexations de Satie — soit vingt 
heures de musique —, qu'il définit 
comme une forme de «silence 

et d'humilité qui reflètent 

un sentiment de résistance ». 


JAUGE 


Mesures sanitaires oblige, 
la jauge des salles de concert 


du secteur de la musique. 
Avec des actualités au 

jour le jour, des séances 

de questions et des vidéos 
quotidiennes, ils ont permis 
à beaucoup d'artistes 

de garder un lien vital 

avec leur public. 


PARTIE REMISE 


Si de nombreux festivals Sont annulés, d'autres 
ont reporté leur édition à 2021. II faudra donc un 
peu de patience pour découvrir le programme 
des Chorégies d'Orange, du festival de Bayreuth 
et de bien d'autres. 


VISIÈRE 


Pour les musiciens 
d'orchestre, les gestes 
barrières sont un véritable 
casse-tête. Si les flûtistes 
de l'Orchestre de Paris 
avaient prévu une visière, 
ils ont finalement pu s'en 
passer, le souffle n'allant pas 
au-delà de 80 cm. Quant 

à la distanciation, si l'on 

se tient à un mètre d'écart, 
on ne s entend plus! 
Beaucoup d'orchestres 

se volent donc contraints 
d'adopter des formations 
réduites, faute de mieux. 


est désormais au cœur des ZEITGEIST 

préoccupations. La plupart À Vienne, l'hôtel Zeitgeist, vidé de sa clientèle depuis 

des établissements sont des mois, a ouvert ses portes à un petit orchestre lyrique. 
contraints de la diviser La scène ? La cour de l'hôtel. Les loges ? Les fenêtres des 
par quatre pour assurer chambres, louées pour l'occasion. Un moment suspendu, 
la sécurité de leur public! véritablement dans l'air du temps! 


Envolées lyriques 


Dans ce numéro sont appelés à la barre Les Chanteurs d'oiseaux. 
Epris de la nature, ce duo imite à la perfection les chants de plus 
de 500 espèces, quil mêle poétiquement à la musique classique. 


Votre premier souvenir 
musical ? 

Pierre et le loup de 
Prokofiev. On s'est 
toujours demandé 

de quelle espèce était 
l'oiseau représenté 
par la flûte traversière. 
Peut-être bien un 
pinson des arbres ? 
Votre plus beau 
souvenir musical ? 
Quand nous avons joué 
LAscension de l'alouette 
de Ralph Vaughan 
Williams. 1 y avait 
comme un goût de 
lévitation dans l'air... 
L'œuvre qui vous 
donne de l'énergie ? 
La Poule de Rameau, 
dans la version 

de Grigory Sokolov 
dont les mains semblent 
picorer le clavier. 

Le chef-d'œuvre 

qui vous «tombe 

des mains » ? 

Aucun, car ce que l'on 
rejette un jour peut 
finalement devenir 

un trésor. 

L'œuvre que vous 
réveriez de jouer 

en public ? 

Siegfried de Wagner. 
Le passage dans lequel 
Siegfried, le héros, 
comprend subitement 
le langage de l'oiseau 
et parvient à trouver 
son chemin grâce à lui, 
est une belle image 

de l'attention que nous 
devrions tous porter 
aux oiseaux. Cela nous 
permettrait peut-être 
de nous retrouver... 

La salle de concert 
dans laquelle vous 
rêéveriez de la jouer ? 


Les ruines de Delphes. 
Le dernier concert 
que vous avez vu ? 
Hier soir, un merle noir 
dans un cerisier ! 

Le prochain de prévu ? 
Demain soir, un goéland 
sur les rives de la Baie 
de Somme ? 

Quel morceau faudrait- 
il recommander pour 
convaincre d'aimer la 
musique classique ? 
Le Carnaval des animaux 
de Saint-Saëns. 
Comment transmet-on 
le goût de la musique 
classique ? 

En apprenant à écouter 
et en l'écoutant. 

Les 3 compositeurs 
que vous inviteriez 

à votre dîner idéal ? 
Messiaen, Prokofiev 

et Clément Janequin. 
Les 3 interprètes ? 
Léonard de Vinci et 
Charles Darwin pour 
leur interprétation de la 
nature, et la chanteuse 
Yma Sumac. 

Et s'il fallait rendre 

un hommage ? 

À tous nos protecteurs 
et aux protecteurs 

des oiseaux. IIS se 
reconnaîtront. 


ACTUS 


17 et 19 juillet Le Jardin 
aux oiseaux et Les Oiseaux 
oubliés, avec Shani Diluka, 
Châteauvallon à Ollioules 
(83). 

29 et 30 août Chants 
d'oiseaux, avec Freddy 
Eichelberger, Tribunes 
baroques, église de 
Beurnevésin (Suisse). 


arlez-vous oiseau ? Chantez-vous le merle 

noir, la mésange charbonnière ou 

l’alouette ? Jean Boucault et Johnny Rasse, 

oui. Originaires d’un petit village de la 

Baie de Somme, ces deux camarades de 

classe ont grandi en observant la nature, 
et leur passion pour les oiseaux les a très vite 
conduits à vouloir en imiter les cris. Un simple jeu 
qui serait finalement devenu un nouveau langage. 
Avec un répertoire — en constante évolution — de 
plus de 500 espèces, les Chanteurs d'oiseaux, 
comme on les appelle désormais, se produisent sur 
les scènes du monde entier. Mais ce qui nous réjouit 
le plus, c’est qu'ils mêlent leur poésie à la musique 
classique. Alors, en plein concert, on entend sou- 
dainement les cris aigus et agités de goélands sur 
le Cygne de Camille Saint-Saëns, et c'est l'émerveil- 
lement: « En glissant des chants d'oiseaux dans une 
partition classique, on invite le public à écouter 
autrement — et donc à redécouvrir — ce qu'il pensait 
déjà connaître. Parce qu'il lui rappelle inconsciem- 
ment un son entendu dans la nature bien avant la 
toute première note de musique, le chant d'oiseau, à 
la manière de la madeleine, déplace le spectateur dans 
un tout autre espace-temps. Et le silence qui règne est 
à cet égard éloquent’; l'écoute des spectateurs est pleine 
et entière et leur attention absolument palpable. » 
Au-delà du simple plaisir de les écouter, les 
Chanteurs d'oiseaux nous rappellent donc — et ce 
n est pas un cliché que de le dire — à quel point la 
nature est précieuse et belle! + 


JEROBERT 
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GRAND ENTRETIEN 


Lukas Geniusas 


LES AILES 


DÉPLOYEES 


À bientôt 30 ans, le pianiste russo-lituanien, 
orfèvre des couleurs sonores, vient de sortir 
un disque Chopin chez Mirare. Depuis 
Moscou, il nous parle de son lien intime avec 
le compositeur polonais, de ses projets 
musicaux, et de son rapport à la tradition, 
entre filiation et émancipation. 
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Par Melissa Khong 


ous êtes issu d’une famille 

de musiciens renommés 

et héritier d'une grande 

tradition russe de 

piano. Vous représentez 

également la nouvelle 

génération de pianistes 

du xxi° siècle. Comment 

qualifiez-vous votre style ? 

Selon un ami journaliste, 

mon Jeu se caractérise par son 
«conservatisme vivifiant », dans le sens où il s'écarte 
de toute excentricité gratuite et se distingue par 
son adhésion à la tradition. Dans un monde où 
la singularité devient un enjeu interprétatif, le 


conservatisme peut être en soi un élément rafrai- 
chissant. Ce propos me parle profondément car je 
m identifie toujours à la grande école russe de piano 
d'où venait ma grand-mère, Vera Gornostayeva. 
Je ne cherche pas à casser les codes, je n'ai pas 
le goût de la révolution. Je préfère apporter une 
transformation subtile aux fondements de cette 
tradition. Je m en suis peut-être éloigné un brin en 
m inscrivant dans une perspective qui correspond 
davantage à notre siècle. Mais j'entends toujours 
les traits reconnaissables de cette école dans mon 
approche et surtout dans mes phrasés. 
Ressentez-vous le besoin de vous séparer 

de votre tradition familiale ? 

Peut-être. c’est quelque chose que j'ai toujours 
ressenti. Mais je ne me sens pas paralysé par mon 
histoire familiale, ce n’est pas comme si l’on m'avait 
collé une étiquette de conservatisme génération- 
nel! (rires) Toutefois, cela signifie que mon jeu est 
bâti autour de ce noyau, et qu'une coupure totale 
serait peu envisageable. On verra! Sortir des sen- 
tiers battus et découvrir d’autres répertoires me 
donne également un sentiment d'indépendance. 
Tout récemment, j'ai pu me plonger dans l'œuvre 
de Reynaldo Hahn grâce à un ami, le violoniste 
russe Aylen Pritchin. À première vue, la musique 
de Hahn peut paraître superficielle et purement 
décorative, mais quand on creuse au-delà de la 
surface, on est d'emblée séduit par les nuances et 
les couleurs délicates. r 
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GRAND ENTRETIEN 


Ce disque Chopin est à la mémoire 
de ma grand-mère, 

Vera Gornostaveva, qui aurait fêté 
son 90° anniversaire en octobre 
dernier. Je voulais lui rendre 
hommage à travers des œuvres 
qui nous étaient très chères 
et qui avaient jalonné mon parcours 
musical sous son aile. 


BIOGRAPHIE 
EXPRESS 


1990 
Naït a Moscou 
1995 
Commence à étudier 
le piano à l'école Frédéric 
Chopin de Moscou, 
dontil sort diplômé 
en 2008 
Entre au conservatoire 
de Moscou, dans la classe 
de sa grand-mère, Vera 
Gornostayeva 
2010 
Remporte le 2° prix 
du Concours international 
de piano Frédéric Chopin 
et le prix de la meilleure 
performance dans 
une polonaise 
2019 
Son disque Prokoviev 
reçoit un Diapason d'Or, 
un Choc de Classica 
et un Editor's Choice 
de Gramophone 
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> La recherche des couleurs semble 

un élément important dans votre jeu. 

Les timbres feutrés de l'instrument — les piano, 
les pianissimo... — m'ont toujours attiré pour leur 
intensité sonore et expressive. C'est l'axe principal 
de mes recherches quand je travaille au piano. 
De nombreux pianistes sous-estiment les possi- 
bilités de ce diapason face à la réalité de la scène 
moderne. Une grande salle fera disparaître toute 
une multitude de nuances exquises ; on se sent 
obligé de jouer autrement, même si la recherche 
de sons ouatés aboutirait mieux dans un studio 
d'enregistrement. C'est pour cela que j adore jouer 
à la salle Gaveau ou à Wigmore Hall car l'intimité 
me permet d'explorer cet univers rare. Plus on 
puise dans ces timbres extrêmes, plus on dévoile 
des nuances intéressantes qui nous plongent dans 
une émotion complexe et profonde. Richter disait 
que les pianos Yamaha lui permettaient de fran- 
chir le monde des piano et pianissimo et que, par 
rapport à la pure puissance sonore, ils avaient une 
plus grande capacité à nous bouleverser. 

On découvre aussi un univers secret 

dans votre dernier enregistrement consacré 

à Chopin. Pourquoi cette sélection 

de mazurkas aux côtés de l’immense 
Troisième Sonate ? 

Ce disque est à la mémoire de ma grand-mère qui 
aurait fêté son 90° anniversaire en octobre der- 
nier. Je voulais lui rendre hommage à travers des 
œuvres qui nous étaient très chères et qui avaient 
jalonné mon parcours musical sous son aile. Elle 
m a fait découvrir le monde des mazurkas, comme 
l'avait fait son mentor Heinrich Neuhaus, icône 
de l’âge d’or russe de piano que l’on connaît pour 
sa maîtrise exquise de l’art chopinien. Nous avons 
également travaillé sur les trois sonates de Chopin 
— elle avait toujours voulu que je les joue toutes 
en récital. Rien n'a été laissé au hasard dans la 
construction de ce programme. Chaque œuvre 
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PS Pa Mr. 


M 


« 


représente l'essentiel de notre travail ensemble 
et le cœur de notre lien. Ma grand-mère est à la 
fois l’inspiratrice et la dédicacataire de cet enre- 
gistrement. 

Ce disque souligne-t-il un retour aux 
sources ? Entendons-nous votre héritage 
musical dans les mazurkas et la sonate ? 
Mon horizon s'est beaucoup élargi depuis la 
disparition de ma grand-mère il y a cinq ans. 
J'ai pu apporter à ce disque une dimension per- 
sonnelle, au-delà de son enseignement. En effet, 
pour certaines œuvres, son influence et ses idées 


sont encore trop présentes. C’est l’une des raisons 
pour lesquelles les Mazurkas op. 59, que j'avais 
présentées au Concours Chopin, ne figurent pas 
sur cet album. J'avais ressenti une grande pression 
quand je les avais étudiées avec elle. Elle était un 
professeur méticuleux, donc chaque phrase devait 
être pensée et façonnée à la perfection et selon son 
soût. Il va me falloir du temps pour retrouver un 
regard neuf sur ces partitions. Les mazurkas que 
j'ai choisies pour ce disque reflètent davantage 
mon univers et mon identité actuelle. Quand on 
les écoute dans l'ordre chronologique, on se rend 


compte de la complexité accrue de ces courtes 
pièces qui ouvrent la voie à la Troisième Sonate. 
La Troisième Sonate a-t-elle aussi une forte 
signification pour vous ? 

C'était l’œuvre favorite de ma grand-mère. Elle ne 
s en est jamais séparé, même quand elle a cessé de 
jouer en public. Elle a eu une carrière florissante 
en tant que pianiste, donnant jusqu à 90 concerts 
par saison! La soixantaine venue, elle a quitté la 
scène, mais a continué à travailler la Troisième 
Sonate jusqu à l’âge de 85 ans. Cette partition 
lui était très chère et représentait la lignée de » 
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Le 


> Neuhaus dont elle était issue, tout comme Emil 
Gilels et Yakov Zak. Chose étonnante, nous n'avons 
jamais eu de désaccords à propos de la Troisième 
Sonate ! Ma grand-mère était particulièrement 
rigoureuse quand il s'agissait des œuvres tardives 
de Chopin. Mais ce n'était pas le cas lorsqu'elle 
m enseignait cette partition, car nous partagions 
dès le départ une vision commune. Je ne ressens 
aucune pression quand je la joue. 

Qu'est-ce qui vous attire dans la musique de 

Chopin ? 

La perfection de l’architecture. Je vois dans sa 
musique tous les éléments de la composition 
réunis au sein d'une structure parfaitement 
équilibrée. Chopin est mon compositeur idéal. 
L'expression et la forme se marient parfaite- 
ment, tout en offrant à l'interprète la liberté de 
s'exprimer. 

Jusqu'à quel point ? 

Chez Chopin, l'expression se fait à travers une 
structure visible dont les limites me sont toujours 
très claires. Aller à l'extrême n'est pas cohérent avec 
sa musique ; elle est si équilibrée, si harmonieuse! 
Chaque note est pesée et posée avec un tel soin 


quil n y a aucune place pour la théâtralité. Cette 
dernière est présente en revanche dans les œuvres 
de Liszt, de Prokofiev et même de Rachmaninov, 
lesquels sont également maîtres de la forme musi- 
cale à part entière. Mais la musique de Chopin est 
la quintessence d’une architecture idéale, ce qui 
demeure le fondement d’une interprétation. 

Cet enregistrement est le deuxième de votre 
collaboration avec Mirare, mais vous aviez 
déjà plusieurs disques à votre nom... 

Mes projets de disques sont des moments pri- 
vilégiés ! Je suis ravi de ma collaboration avec 
Mirare, dont les conditions d'enregistrement sont 
toujours exceptionnelles. On a fait les derniers 
à Dobbiaco, une petite ville des Dolomites où 
Mahler séjournait pendant les mois d’été. La Sala 
Gustav Mahler, l’auditorium qui porte son nom, 
offre une acoustique de rêve; c’est le lieu fétiche 
de beaucoup d’interprètes. Si j'ai pu rendre vivant 
l'univers secret de Chopin, c'est grâce à l'équipe 
et à ce lieu incroyable. 

Quels sont vos projets artistiques ? 
L'inspiration de la musique folklorique est le sujet 
de mon prochain disque, mon troisième avec 
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Mirare. Je jouerai un cycle de 24 préludes intitulé 
Songs of Bukovina du compositeur russe Leonid 
Desyanitkov. Chaque prélude s'inspire d’un chant 
de la région historique de Bukovina, qui se situe 
aujourd hui sur une partie de la Roumanie et de 
l'Ukraine. Je considère cette œuvre comme la plus 
grande réalisation de la forme cyclique depuis 
les Préludes et fugues de Chostakovitch! D'autres 
projets ont été prévus cet été, mais. 

Mais nous vivons des temps incertains… 
Surtout à Moscou où je suis actuellement et où 
l'état de la crise sanitaire n'est pas rassurant. 
Les mesures ressemblent à celles mises en place 
en France, mais le sens de la discipline est trop 
laxiste ici (rires). Toutefois, j'ai la chance de résider 
habituellement dans ma datcha, en plein milieu 
de la forêt et des lacs. Ce temps libre me permet 
d'achever un travail de longue date, une thèse 
clôturant mes études en troisième cycle au conser- 
vatoire de Moscou. Elle porte sur Ludus Tonalis 
de Hindemith, une œuvre fascinante composée 
en 1942, et que je défends ardemment. J'avais 
dû interrompre mes études quand ma carrière a 
démarré, et je suis heureux de pouvoir terminer ce 
travail dont une partie sera publiée dans la revue 
Piano Forum en Russie. 

Est-il possible selon vous de réinventer notre 
mode d'échanges artistiques ? 

C’est une question existentielle que l'on évoque 
tous les jours face à cette période difficile. Ma mère, 
professeur au conservatoire de Moscou, tâche de 
trouver des moyens pour contourner la situation 
afin que ses élèves puissent avoir un minimum de 
continuité et passer leurs examens. La musique 
de chambre et d'orchestre souffre tout particu- 
lièrement — à l'heure des nouvelles technologies, 
aucune solution ne se présente concrètement dans 
ce domaine. Les initiatives virtuelles que lancent 
plusieurs ensembles ont du potentiel, mais ne 
remplaceront jamais l'atmosphère d’un échange 
réel, ce qui est l'essentiel de la musique de chambre! 
Comment voyez-vous la suite des 
événements ? 

Je ne pense pas que notre secteur et notre répu- 
tation soient mis en danger. À mes yeux, les vrais 
enjeux résident dans la lutte personnelle, où 
chacun doit retrouver de la motivation. L'absence 
d’échéances et d'objectifs concrets peut finalement 
nuire à l'inspiration artistique. 

La technologie peut-elle remédier à la 
situation ? 

Personnellement, je ne suis pas totalement 
convaincu. J'ai donné un concert virtuel depuis 
mon salon l’autre Jour et le concept m a semblé 
déconcertant, à vrai dire. Cela me gêne énormé- 
ment de jouer seul, privé de tout contact avec le 
public. Je ne refuserais pas des projets intéressants 
et je serais moi-même ravi d'écouter un artiste 
que } admire. Mais pour le moment, rien ne peut 
remplacer le monde du spectacle vivant. + 


Ce temps libre me permet 
d'achever un travail de longue date, 
une thèse clôturant mes études 
en troisième cycle au conservatoire 
de Moscou. Elle porte sur 
Ludus Tonalis de Paul Hindemith, 
une œuvre fascinante composée 
en 1942, et que je défends 


ardemment. 


SÉLECTION 
DISCOGRAPHIQUE 


LE 2 L 


MP PROKOFIEV 


Prokofiev, Sonates 
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Chopin, Mazurkas, 
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Stravinsky, Desyanitkov, Emancipation 
Tchaïkovski, avec À. Pritchin of Consonance 
Melodiya 2016 Melodrya 2015 
LL — | 


HAANMS MICTMOVIM 
6 ue Gams y L2 Qu © 


Rachmaninov Brahms, 
Préludes Beethoven 
Piano Classics 2015 Piano Classics 2014 
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VIE DE LEGENDE 


MARIA YUDINA (18399-19/0) 
Linsoumise 
du piano soviétique 


SON OPPOSITION AU RÉGIME, COMME SA DÉFENSE ACHARNÉE 
DE LA MUSIQUE CONTEMPORAINE OCCIDENTALE VALURENT À MARIA YUDINA - 
MALGRÉ L'ADMIRATION QUE LUI VOUAIT STALINE - PRIVATIONS ET HUMILIATIONS. 
LA PUBLICATION RÉCENTE D'UNE RICHE CORRESPONDANCE NOUS OFFRE 
L'OCCASION DE RAVIVER LA MÉMOIRE D'UNE INTERPRÈTE DE GÉNIE, EXCESSIVE 
ET INTRAITABLE, RADICALEMENT TOURNÉE VERS LA MODERNITÉ. 


ille d'un médecin juif de Nevel, 
près de Pskov, Maria Veniaminovna 
Yudina naît le 28 août 1899 (9 sep- 
tembre dans le calendrier grégo- 
rien). Une élève du grand Anton 
Rubinstein, Frida Teitelbaum- 
Levinson, lui donne ses premières 
leçons à sept ans, puis la fait admettre en 1912 au 
conservatoire de Saint-Pétersbourg. Dès l'année 
suivante, elle intègre le cours supérieur d'Anna 
Essipova, grande dame du piano russe — élève puis 
épouse de Theodor Leschetizky — qui compta Serge 
Prokofiev au nombre de ses élèves. À sa mort en 
1914, Vladimir Drozdov poursuit l'enseignement 
de la jeune Maria, qui étudie aussi la direction d’or- 
chestre avec Nikolaï Tcherepnine et l’écriture avec 
Maximilian Steinberg, tandis que Félix Blumenfeld 
complétera sa formation pianistique. Dès 1916, elle 
écrit dans son journal: «Je ne connais qu'un seul 
chemin qui mène à Dieu, c'est celui de l'Art, (...) et 
c'est ainsi que ma vie aura un sens. » Glazounov la 
décrit alors « douée d’un jeu éclatant de talent et d’ins- 
piration, et d’un horizon musical exceptionnellement 
étendu ». On la compare déjà à Busoni! Après avoir 
interrompu un temps ses études pour se rapprocher 
de sa mère malade, puis s'être convertie à la religion 
orthodoxe (1919), elle réintègre le conservatoire 
de Petrograd dans la classe de Leonid Nikolaïev, 
où elle aura pour condisciples Chostakovitch et 
Sofronitsky. C’est avec ce dernier qu'elle remporte 
ex æquo le prix Rubinstein en 1921, ce qui lui vaut 
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par Jean-Michel Molkhou 


BIOGRAPHIE 
EXPRESS 


1899 
Naissance 
à Nevel (Russie) 
1912 
Étudie au conservatoire 
de Saint-Pétershourg 
1921 
Reçoit le prix Rubinstein 
1930 
Est renvoyée 
du conservatoire 
de Leningrad où elle 
enseignait depuis 
neuf ans 
1943 
Donne des concerts 
aux soldats dans 
Leningrad assiégée 
1951 
Perd son poste 
de professeur au 
conservatoire de Moscou 
1969 
Dernier concert officiel 
à Moscou 
1970 
Meurt dans 
le dénuement 


un poste d'enseignante au conservatoire. Deux ans 
plus tard, elle y obtiendra le titre de professeur. Elle 
donne alors ses premiers concerts avec orchestre, suit 
des cours d'histoire et de philologie à l’université, et 
organise chez elle des soirées mélant philosophes, 
écrivains et musiciens. Déjà passionnée de peinture 
et d'architecture, elle considère la musique comme 
«une toute petite partie, belle et merveilleuse, certes » 
de l’art universel. Au milieu des années vingt, elle 
fait la connaissance d'Otto Klemperer et de Paul 
Hindemith, donne la première audition en URSS 
du Premier Concerto de Krenek et participe à la 
création russe des Noces de Stravinsky. En 1930, 
elle est renvoyée du conservatoire de Leningrad en 
raison de convictions religieuses qui lui faisaient 
évoquer «l'inspiration divine» durant ses cours. 
Durant plusieurs années, elle survit sans emploi 
ni toit, jusqu'à ce qu'elle retrouve en 1932 un poste 
au conservatoire de Tbilissi en Géorgie. Atteinte 
de fièvre typhoïde l’année suivante, elle rentre à 
Moscou, où elle s’installe définitivement et reprend 
une activité de concertiste, devenant notamment, 
après l’auteur, la première interprète du Second 
Concerto de Prokofiev (Kiev, 1933). En 1936, elle est 
nommée professeur au conservatoire de Moscou et 
enregistre son premier disque consacré à J.S. Bach. 
À la suite de l'invasion de PURSS par les Allemands, 
elle suit une formation d’infirmière, sert dans les 
hôpitaux, et à plusieurs reprises en 1943, démontre 
un courage extraordinaire en allant donner des 
concerts aux soldats dans Leningrad assiégée. « Là » 
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VIE DE LEGENDE 


» où la mort menaçaït, elle sentait l’absolue nécessité 
d'y être!» dira le philosophe Mikhaïl Bakhtine. À 
partir de la fin 1944, elle enseigne aussi le piano et 
la musique de chambre vocale à l'Institut Gnessine 
de Moscou. 


ADMIREE PAR STALINE 

Vérité ou légende? Chostakovitch raconte dans 
ses mémoires qu un soir de ces années de guerre, 
Joseph Staline, bouleversé par son interprétation 
du Concerto n°23 de Mozart qu'il entend à la radio, 
veut se procurer le disque. Personne n'osant avouer 
au dictateur qu'il s'agissait d'une diffusion en direct 
d'un concert de studio, on envoie rechercher Maria 
Yudina en pleine nuit. On réunit un orchestre en 
toute hâte, on convoque un premier chef qui en 
proie à la panique décline l'invitation, puis un 
second qui perd ses moyens, enfin un troisième, 
on enregistre et l'on presse le disque de façon à 
l'offrir à Staline dès le lendemain matin. Ayant reçu 
20 000 roubles en remerciement (soit cent fois le 
plus haut cachet d’un grand artiste à l'époque), la 
pianiste lui retourna une lettre en précisant qu'elle 
donnerait cet argent à son église afin qu'on y prie 
Dieu de lui pardonner ses crimes contre le peuple 
russe ! Staline ne répondra pas et ne signera non 
plus jamais son ordre d'arrestation. On dit en 
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Sans peur, 
elle arbore 
une CrOIxX 
orthodoxe 
et lit 
en public 
des 
poemes 
de Boris 
Pasternak. 


revanche que le disque en question fut retrouvé sur 
son pick-up près de son lit de mort. L'opposition 
ouverte de Yudina au régime communiste lui vaudra 
l'interdiction de nombreux concerts, la limitation 
de ses enregistrements, mais aussi d'être renvoyée 
du conservatoire de Moscou en 1951. En 1960, elle 
sera également licenciée de l'Institut Gnessine. De 
caractère intraitable et de plus en plus assoiffée de 
répertoires nouveaux, à un ministre de la Culture 
géorgien qui se plaignait de ne pas l'entendre jouer 
Beethoven, Schumann ou Chopin, elle avait répon- 
du: «Je suis fatiguée de Beethoven, de Schumann et 
de Chopin. Je veux jouer la musique d'aujourd'hui, et 
je la jouerai !» Stockhausen écrira «qu'elle possédait 
une intuition phénoménale du futur, un immense 
courage et un cœur brûlant». 


BRIMÉE, PERSÉCUTÉE 

MAIS JAMAIS ARRETEE 

Elle ne sera jamais autorisée à se produire en dehors 
des frontières du bloc soviétique, mais on l'entendra 
à Leipzig en 1950, pour le bicentenaire de la mort 
de J.S. Bach. On dit même qu'elle aurait traversé à 
genoux la Grand-Place pour se recueillir devant la 
statue du cantor. Quatre ans plus tard, elle fera une 
tournée dans les principales villes de Pologne. Elle 
s intéresse alors de plus en plus à la nouvelle musique 
occidentale, interdite par le régime. Elle étudie et joue 
Hindemith, Jolivet, Stockhausen, Messiaen ou Boulez 
et, plus encore, Stravinsky, qu'elle vénère et avec 
lequel elle initie une correspondance en 1960. Elle 
le rencontrera à Moscou deux ans plus tard. Vivant 
dans une grande pauvreté, en véritable nonne, seule 
entourée de ses chats, elle se montre indépendante 
et turbulente, empruntant sans cesse non pour elle- 
même mais pour distribuer, en supportant l'incon- 
fort le plus extrême. Ne connaissant pas la peur, elle 
porte ostensiblement une croix orthodoxe et se signe 
avant de jouer sur scène, ou encore lit en public des 
poèmes de Boris Pasternak, considéré par les auto- 
rités soviétiques comme «un agent de l'Occident 
capitaliste, anticommuniste et antipatriotique». En 
espadrilles et robe noire, avec souvent un revolver 
en poche, elle fascinait par ses goûts excessifs et ses 
prises de position iconoclastes, comme par son 
courage face à un régime qui torturait, déportait ou 
éliminait pour un rien. Accusée de «formalisme», 
elle sera interdite de concerts officiels durant plu- 
sieurs années à partir de 1963. Souvent brimée, elle 
ne fut pourtant jamais arrêtée, comme si le régime 
«avait peur de ceux qui n'avaient pas peur », diront 
plus tard certains pour tenter d’éclaircir le mystère. 
Privée de scène, elle enregistre, fait la connaissance 
de Soljenitsyne, se consacre à des traductions et à un 
travail sur les lieder de Schubert. Après avoir retrouvé 
l'autorisation de se produire, elle organise à Moscou 
en 1966 un cycle de conférences sur le romantisme. 
Quelques jours après son dernier concert officiel, 
donné dans la capitale soviétique le 18 mai 1969 
avec les membres du Quatuor Beethoven, elle est 


renversée par une voiture, accident qui la privera 
de l'usage de plusieurs doigts de sa main droite. 
L'aggravation de son diabète conduira à son décès 
dans le plus grand dénuement, le 19 novembre 1970. 


DISCOGRAPHIE 


De son vivant, les disques de Maria Yudina ne furent 
disponibles que de façon fugace. Dans les années 
80, Melodiya annonça une intégrale en microsil- 
lon, mais ne publia que trois des douze volumes 
prévus, tandis que paraissaient en Allemagne chez 
Eurodisc deux superbes coffrets. À l'ère du CD), les 
publications de plus en plus exhaustives, réguliè- 
rement enrichies de bandes de concert inédites, se 
sont multipliées sous différentes étiquettes. 

Chaque interprétation révèle la force, l'intransigeance 
et la constante invitation au risque d’un pianisme 
extrême, détestant la notion même de «juste milieu ». 
De Bach, on retient avant tout ses lectures du Clavier 
bien tempéré — ascétiques dans le premier livre ou 
plus jaillissantes dans le second — conduites avec 
une superbe maîtrise des plans sonores comme 
de la polyphonie, dont la métrique est toujours 
incroyablement vivante. Sans oublier sa vertigineuse 
vision de la Fantaisie chromatique et fugue, ou celle 
des Variations Goldberg habitée de l'esprit divin. 
Beethoven est largement représenté avec ses deux 
derniers concertos (dont un 4 de légende dirigé par 
Sanderling en 1948), une dizaine de sonates révélant 
une sidérante maitrise de l'énergie, et plusieurs cycles 
de variations, dont les Eroica et les Diabelli tendues 
à l'extrême. De Brahms, on retiendra surtout sa 
vision abrupte et exaltée des Variations Haendel, 
ainsi qu'une douzaine d'intermezzi. Son legs dans 
Mozart s impose par ses gravures du 20° Concerto 
en ré mineur d'une incomparable noirceur, et du 23° 
en la majeur d'une bouleversante humanité, com- 
plétées par quelques fantaisies et sonates. Capable 
d'habiter le temps d’une fascinante manière, elle 
pouvait parfois user de tempi d'une lenteur extrême 
dans Schubert (Sonate D. 960, Impromptus), comme 
dans Schumann (Fantasiesticke op. 12), mais aussi 
démontrer de ferventes empoignades, comme dans 
cet enregistrement pris sur le vif des Kreisleriana 
(1951) récemment retrouvé. Son génie d’interprète 
de la musique russe n’est plus à démontrer, notam- 
ment dans des versions puissamment narratives des 
Tableaux d’une exposition, de la Sonate-Triade de 
Medtner, des Visions fugitives de Prokofiev, ou encore 
d'un choix de Préludes de Scriabine. L'autre spéci- 
ficité de cette discographie réside dans sa richesse 
éclectique en œuvres du xx° siècle. On en retiendra 
particulièrement la Sonate pour deux pianos et per- 
cussions de Bartôk, l'Op. 1 de Berg, les Variations sur 
un thème de Paganini de Lutoslawski, les Sonates n°2 
de Chostakovitch, Jolivet ou Krenek, la 3° d'Hinde- 
mith, Variations et Préludes de Szymanowski, autant 
de pages dans lesquelles son imagination sonore 
fait merveille. Quant à Stravinsky, il se taille la part 
du lion avec Circus Polka, le Concerto et la Sonate 


ÉCHANGES EST-OUEST 


sont des documents historiques ! » Phrase prophétique de cet 

interlocuteur privilégié de Maria Yudina, tirée de l'une des 
130 lettres échangées entre deux mondes séparés par le rideau 
de fer. Dans ce travail colossal, ce sont douze années de 
correspondance qui ont été recensées, traduites et richement 
annotées entre la pianiste et Pierre Souvtchinsky, émigré russe 
installé à Paris. Grâce à cet aristocrate d'ascendance polonaise, ami 
de Prokofiev et de Stravinsky — auteur de nombreux essais sur 
la musique, et organisateur de concerts — qui lui envoie régulièrement 
livres et partitions, la pianiste confinée en URSS développe sa 
connaissance de la musique contemporaine occidentale. S'ensuivent 
des échanges passionnés traitant avant tout de musique, de 
littérature, de poésie ou de philosophie, mais rapportant aussi de 
touchantes péripéties de la vie ordinaire, 
si contrastées entre le monde libre et l'URSS. Il peut être question 
de boîtes de caviar qu'elle envoie, malgré sa grande pauvreté — 
« C'est très, très dur pour moi... toujours mendier.. c'est effroyable » —, 
comme des échanges épistolaires entre Tchaïkovski et sa bienfaitrice. 
Cette correspondance trépidante, bravant tous les dangers, est 
enrichie d'une collection de lettres entre Yudina et les plus grands 
compositeurs de son temps, notamment Stockhausen, Pärt, Jolivet, 
Xenakis, Nono, Boulez ou Chostakovitch et, plus encore, Stravinsky, 
mais aussi des personnalités telles que Balanchine, Bakhtine, 
Soljenitsyne ou Pasternak. Partout les propos exaltés de Yudina 
transpirent de spiritualité et de culture, délivrant sans détours des 
avis à la serpe sur des interprètes, des compositeurs où bien des 
œuvres. «Chez Mozart, je crois que tout est génial», tandis 
qu elle voit en Glenn Gould «un immense esprit créateur », alors 
que le Boléro de Ravel est qualifié «d'œuvre de pacotille » et sa Valse, 
« d'horreur ». Comme sur une gigantesque scène de théâtre intervient 
une foule invraisemblable où l'on croise, pêle-mêle, et souvent 
de façon inattendue, le chirurgien qui la sauve de sa péritonite, 
Neuhaus, Kafka, Chagall où Gitlis, autant 
de personnages que des notes explicatives 
présentent un à un. Un ouvrage exceptionnel, 
augmenté de prodigieux documents 
de, ou sur Yudina, d'une discographie 
exemplaire et de deux CD réunissant 
des enregistrements rares. + J.-M. M. 


« E sic chère Maria Veniaminovna ! Je le répète: vos lettres 


” Maria Yudina-Pierre Souvtchinsky : 
Correspondance et documents (1959-1970). 
Traduction de Jean-Pierre Collot. 806 pages, 
Éditions Contrechamps, Genève, 2020. 


pour 2 pianos, la Sérénade ou encore le Septuor. Ses 
témoignages en musique de chambre sont rares mais 
précieux, notamment dans le Quatuor op. 20 et le 
Quintette op. 30 de Taneïev ou encore dans l’Op.26 
de Brahms, en compagnie de ses amis du Quatuor 
Beethoven. Autant de raisons pour lesquelles son 
compatriote Lazar Berman l'avait rangée, avec 
Gould, Sofronitsky et Michelangeli, parmi les quatre 
«inimitables ». & 
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Tour à tour modèle, muse ou matériau, la nature occupe 
une place de choix dans la création artistique. Notre dossier 
explore la manière dont son approche a évolué 
au fil de l'histoire de la musique, en lien avec celle des idées. 
Parce qu il en offre une belle synthèse dans son dernier disque, 
nous avons rencontré un oiseau rare, le pianiste Vikingur Olafsson. 
Et parce que la préservation de la nature est aujourd'hui 
un sujet vital, nous avons enquêté sur les enjeux actuels 
du secteur de la musique classique dans ce domaine. 
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es premières œuvres connues, 
peintes sur les parois des 
grottes ou gravées à même 
la pierre, sont des représenta- 
tions de la nature. Animaux, 
fleurs, arbres et ciels étoi- 
lés furent les muses des tout 
premiers artistes. Quant 
aux ancêtres de nos instru- 
ments de musique, les flûtes 
en roseau et les percussions 
en écorce et en peau, ils ont 
d’abord été conçus pour imi- 
ter le chant des oiseaux, le 
bruit du vent ou de l’eau. 
L'expression de la nature 
en musique a toutefois évolué au fil du temps. 
Retraite idyllique, chaos violent, entité mystique, 
confidente secrète, enjeu politique ou miroir des 
émotions... la nature sous toutes ses formes n’a 
jamais cessé d’inspirer les artistes. Promenade à 
travers les siècles, à la découverte des paysages 
musicaux d'Europe. 


MUSIQUE DES SPHÈRES 
ET MIMÉSIS 


Dans le monde antique, selon la théorie pytha- 
goricienne, la nature est régie par la «musique 
des sphères », c'est-à-dire le son produit par les 
planètes qui tournent autour de la Terre. Pour 
Pythagore, les sept planètes sont en effet réparties 
dans le ciel selon des intervalles musicaux, comme 
les cordes d'une lyre: un ton entre la Terre et la 
Lune, un demi-ton entre la Lune et Mercure, et 
ainsi de suite. C'est la «musique céleste », qui 
ordonne et structure le cosmos. Cette représenta- 
tion de l’univers comme une harmonie musicale 
perdure pendant tout le Moyen Âge, jusqu’à ce 
que la science et la philosophie fassent évoluer 
le paradigme. 

À partir du xvir siècle, la musique des sphères est 
oubliée. La mode est plutôt au bucolique. Honoré 
d'Urfé séduit toute l’Europe avec son roman pas- 
toral L'Astrée, tableau de la vie idyllique de bergers 
antiques dans des paysages enchanteurs. Quant 
à Poussin, Watteau et Boucher, ils représentent 
en peinture une nature délicate, harmonieuse, 
cadre d'échanges galants et de scènes mytholo- 
giques. Des arbres fruitiers, des prairies fleuries, 
des rivières fraîches... une véritable Arcadie. 
Dans tous les domaines de l’art, on se passionne 
pour cette nature idéalisée, héritée de l'Antiqui- 
té. Les Quatre Saisons de Vivaldi constituent un 
des hommages les plus vibrants au concept de 
«belle nature ». Accompagné d’un court poème 
descriptif, chaque concerto illustre une saison. 
Conformément aux règles artistiques del époque, 
Vivaldi adopte la mimésis, le principe d’imita- 
tion hérité d'Aristote. L'art doit imiter la nature! 
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Pour ce faire, les compositeurs disposent de tout 
un arsenal de formules musicales très codifiées, 
destinées à imiter des sons particuliers. Ainsi, 
dans les Quatre Saisons, le chant des oiseaux est 
matérialisé par des trilles, les gouttes d'eau par des 
pizzicati, et l’orage déchaîné par des trémolos. À 
chaque son de la nature correspond une version 
instrumentale ! 

Dans tous les domaines des arts et des sciences, 
la nature est rationalisée, ordonnée, cataloguée. 
La botanique se développe, les espèces sont clas- 
sées, tandis que les «jardins à la française » tirés 
au cordeau connaissent leur âge d’or. Aux xvir et 
xvin siècles, c'est la philosophie cartésienne qui 
domine, professant une vision de l’homme comme 
«maître et possesseur de la nature »: une approche 
également défendue, dans le domaine musical, 
par le compositeur Jean-Philippe Rameau. Grand 
admirateur de Descartes, Rameau est l’un des 
premiers théoriciens de la musique. Dans son 
Traité de l'harmonie réduite à ses principes natu- 
rels, il défend la thèse d’une « harmonie naturelle », 
qui tirerait ses principes de la nature même, au 
même titre que la physique ou les mathéma- 
tiques. Rameau considère d’ailleurs la musique 
comme une «science physico-mathématique ». Une 
approche «naturaliste » de la musique qu'il déve- 
loppe dans plusieurs de ses œuvres, notamment 
dans la célèbre ouverture de sa pastorale Zaïs. Il y 


Claude Monet, 
Étretat, la falaise 
et la porte d'aval, 
1883, 


Ci-contre, 
Jean-Philippe 
Rameau, 
théoricien de 
l'harmonie 
naturelle » à 
l'époque 
classique. 


Ci-dessous, le 
romantique Franz 
Schubert, 
compositeur d'un 
led d'après le 
poème de Goethe 
À la Lune. 


An den Mond (A la Lune) 

Johann Wolfgang von Goethe (1778) 

De nouveau lu emplis le bosquet et le val 
Sans bruit, de ton nimbe d'argent. 

LE Lu viens enjin délivrer 

Mon âme tout entière; 


Tu élends au-dessus de mes chères campagnes 

Ton regard apaisant 

Comme l'œil bienveillant de l'ami 

Au-dessus de ma destinée. 

Mon cœur vibre de chaque écho 

" Jes le 1 DS he UTCUX OU SON b r'es, meét ca scène « le débrouillement du chaos et le choc 
te A O4 4 . des éléments lorsqu'ils se sont séparés », évoqués par 

Etje vais, entre joies el peines, 


de violents coups de tambours et des changements 


A1: 


Dans la solitude. abrupts de tonalités — un procédé également utili- 

; : sé sn à sé par Jean-Féry Rebel dans sa pièce Les Éléments 
Coule, coule, riviere aimée ! quelques années auparavant. Progressivement, 
Ma qa ele pour tou ÏC JuUrS d Îl Il alors que les éléments s’assemblent pour créer le 


monde, les percussions désordonnées et les accords 
dissonants s effacent pour laisser place au rythme 


Comme se sont enfuis baisers 


et bad inages, et à l'harmonie. Dans cette pièce avant-gardiste, 

5e ADS Fi qui n a pas été au goût du public de l’époque, 
l . Lla J idélilé aussi Rameau fait littéralement correspondre la genèse 
(.) de la nature à la naissance de l'harmonie! r 


juillet-août 2020 Pianiste 29 


EN COUVERTURE 


ROMANTISME ET PAYSAGES 

ETAT D'AME 

» 1774. La parution des Souffrances du jeune Werther, 
roman épistolaire de Goethe, marque l'entrée dans 
le Sturm und Drang, («Tempête et Passion»), un 
mouvement littéraire et artistique qui annonce le 
romantisme. Avec Werther, les jeunes gens rêvent de se 
libérer du carcan et des artifices de la société urbaine, 
et se passionnent pour les forêts et les montagnes, 
lieux de refuge et d’introspection. Pour eux, la nature 
n'est plus ordonnée, rationnelle, mais libre, sauvage, 
imprévisible et insondable. À l’instar de Werther, 
qui panse son cœur brisé dans les forêts de la Hesse, 
les artistes à l’âme tourmentée font de la nature une 
véritable confidente. Dans les lieder, c'est souvent la 
Lune qui leur prête une oreille compatissante. Ainsi 
Schumann met-il en musique la Mondnacht («Nuit 
sous la Lune ») du poète romantique Joseph von 
Eichendorff, véritable expérience de transcendance par 
la contemplation de la nature. Schubert, lui, compose 
son lied An den Mond d'après un poème de Goethe, 
qui confie au paysage nocturne toute sa mélancolie. 
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La conception romantique de la nature rompt radi- 
calement avec l'approche cartésienne des siècles pas- 
sés. L'homme n'est plus maître. Les forces de la nature 
sont incommensurables et se déchaînent avec autant 
de violence que les passions humaines. L'Orage de 
la Symphonie pastorale en est un exemple frappant. 


Après trois mouvements consacrés à la peinture 
d'une nature joyeuse et accueillante, Beethoven fait 
subitement intervenir un orage. Les violoncelles et 
contrebasses font entendre les premiers grondements 
tandis qu'avec les violons tombent les premières 
souttes de pluie. Avec un impressionnant roulement 
de timbale, l'orage éclate enfin, avant de laisser place 
au chant pastoral du dernier mouvement, véritable 
hymne à la nature. Mais il ne s’agit pas ici d’une 
simple imitation de celle-ci. Beethoven lui-même 
inscrit dans le sous-titre de son œuvre « Mehr 
Ausdruck der Empfindung als Malerei», «expression 
du sentiment plus que peinture ». L'orage renvoie 
ainsi avant tout à une tempête intérieure. Le pay- 
sage devient le miroir vivant de l'âme; l’homme 
et la nature sont en communion. Berlioz notera 
d’ailleurs à propos de la Pastorale: « L'émotion que 


Georges Braque, 


L'Oiseau noir 


et l'Oiseau blanc, 


1960. 


SOP 


Art Poétique 
Paul Verlaine (18/4) 


De la musique avant toute chose, 

Et pour cela préfère l'Impair 

Plus vague et plus soluble dans l'air 
Sans rien en lui qui pèse ou qui pose. 


(x) 


C'est des beaux veux derriere des voiles, 
C'est le grand jour tremblant de midi 
C'est, par un ciel d'automne attiédi, 

Le bleu Jouillis des claires étoiles ! 

Car nous voulons la Nuance encor. 

Pas la Couleur, rien que la nuance ! 

Of ! la nuance seule fiance 

Le rêve au rêve et la flûte au cor ! 


(9 


De la musique encore et toujours ! 
Que ton vers soil la chose envolée 

Qu on sent qui fuit d'une âme en allée 
Vers d'autres cieux à d'autres amours. 
Que ton vers soit la bonne aventure 
Éparse au vent crispé du matin 

Qui va fleurant la menthe et le thym... 
Et tout le reste est littérature. 


inspiré lui aussi 
par la nature, 
Gustav Mahler, 
auteur du Chant 
de la lerre, ici dans 
la vallée tyrolienne 
de Fischlein. 


"3 


j'en ressens est si forte que je ne sais trop distinguer si 
c'est plaisir ou douleur. » Cette définition du sublime 
romantique est partagée par Liszt lorsqu'il explore, 
pendant près de quarante ans, les campagnes suisses 
et italiennes. «Ayant parcouru en ces derniers temps 
bien des pays nouveaux, bien des sites divers, bien des 
lieux consacrés par l'histoire et la poésie; ayant senti 
que les aspects variés de la nature et les scènes qui s’y 
rattachent ne passaient pas devant mes yeux comme 
de vaines images, mais qu'elles remuaient dans mon 
âme des émotions profondes; qu'il s'établissait entre 
elles et moi une relation vague maïs immédiate, un 
rapport indéfini mais réel, une communication inex- 
plicable maïs certaine, j'ai essayé de rendre en musique 
quelques-unes de mes sensations les plus fortes, de mes 
plus vives perceptions. » C'est ce qu'il fera dans les trois 
cahiers des Années de pèlerinage, recueils de pièces 
pour piano qui évoquent le lien presque mystique 
entre le compositeur et le paysage qui l'entoure. 

Le xix° siècle est également le siècle des passions 
politiques. Pour la première fois dans l’histoire de 
l'Europe moderne, les grands empires se fissurent : 
le concept de nation germe du Rhin au Danube, et 
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les mouvements indépendantistes se font de plus en 
plus pressants. C’est le Printemps de peuples, qui 
revendiquent une identité fondée sur les langues, 
les folklores, les paysages et bien sûr, la musique. En 
Bohême, le compositeur Bedrich Smetana, engagé 
dans le mouvement nationaliste tchèque, écrit un 
imposant cycle pour orchestre intitulé Mà VIlast, 
«Ma patrie». Son second mouvement, la très célèbre 
Moldau, chef-d'œuvre descriptif à la gloire du pay- 
sage de Bohême, entend donner au fleuve tchèque 
une importance comparable à celle du Rhin ou du 
Danube. La pièce suit les méandres de l'eau: on y 
entend ici une partie de chasse, là une noce paysanne 
et ses polkas traditionnelles, plus loin les cascades de 
Saint-Jean, puis le chœur des Roussalka, divinités 
sylvestres locales, avant l'entrée majestueuse de la 
Moldau dans Prague. Une véritable ode à l'âme slave 
et un symbole politique des plus forts. 


REFLETS IMPRESSIONNISTES 

ET SACRE PAIEN 

Au tournant du xx° siècle, plusieurs courants artis- 
tiques se rencontrent et se superposent. Les impres- 
sionnistes, les symbolistes, les Parnassiens et les 
modernistes se côtoient dans une société en pleine 
mutation. Certains, comme Baudelaire, délaissent la 
nature pour faire de la ville moderne leur nouvelle 
muse, D’autres tournent en dérision la tradition- 
nelle imitation de la nature, comme Saint-Saëns 
et son Carnaval des animaux. Debussy, lui, adopte 
une perspective plus impressionniste, qui n’est pas 
sans rappeler celle de Verlaine, et cherche à restituer 
en musique les couleurs et les nuances de la nature: 
« Rien n'est plus musical qu'un coucher de soleil. Pour 
celui qui sait regarder avec émotion, c'est la plus belle 
leçon de développement écrite dans ce livre pas assez 
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> fréquenté par les musiciens, je veux dire: la nature. » 
Plutôt que d'en imiter les sons, Debussy en capture 
le mouvement. Dans ses pièces pour piano, il par- 
vient, grâce à un subtil jeu de résonances, à restituer 
le jaillissement et les ondulations de l'eau (Reflets 
dans l'eau, Ondine, Jardins sous la pluie...), Mais 
c'est probablement dans son œuvre symphonique 
La Mer que la virtuosité de son écriture de l’eau 
est la plus visible. À l'instar de ses peintres favoris, 
Turner et Hokusai, Debussy parvient à cerner les 
formes insaisissables de la mer : le premier mouve- 
ment, De l'aube à midi sur la mer, suit les reflets de 
la lumière du matin sur les flots, jusqu'à l’apothéose 
éblouissante du midi, tandis que le second, Jeu de 
vagues, matérialise le ressac grâce un orchestre fluide 
et insaisissable qui, en éparpillant les phrases entre 
les différents pupitres, apparaît perpétuellement en 
mouvement. Messiaen dira d’ailleurs qu'à «force de 
dominer la nature en l'aimant, Debussy en a capté 
l'aspect mouvant, la perpétuelle ondulation et, grâce 
à cela, la transportant en sa musique, il fut l'un des 
plus grands rythmiciens de tous les temps ». 

Le 29 mai 1913, au Théâtre des Champs-Élysées, 
le public parisien assiste pour la première fois à la 
représentation du Sacre du Printemps de Stravinsky. 
Sous-titrée « Tableaux de la Russie païenne », la pièce 
fait scandale. Sur scène, une grande fête païenne 
conduit au sacrifice d'une jeune fille en l'honneur 
du dieu du printemps: une évocation inédite 
d’une nature sauvage et primitive et de son éternel 
recommencement. Stravinsky voulait exprimer 
«la sublime montée de la nature qui se renouvelle: 
la montée totale, panique, de la sève universelle», et 
recourt, pour ce faire, à des procédés de composi- 
tion révolutionnaires. Toute l'œuvre prend la forme 
d'une sorte d'exhortation rituelle, pulsionnelle, qui 
mêle à la fois des éléments modernistes et des into- 
nations farouchement primitives, les sonorités en 
demi-teinte de la musique impressionniste, et des 
timbres bruts, de violentes dissonances, affranchies 
de toute tonalité. Avec le Sacre, Stravinsky rompt 
avec la conception romantique de la nature, qui 
trouvait encore de l'harmonie dans le sublime, 
pour en faire une entité mystique, source de ter- 
reur et de fascination, émancipée de la rythmique 
et de l'harmonie traditionnelle. Un changement 
de paradigme qui sera capital pour la modernité 
musicale du xx° siècle. 


«LES BRUITS DE LA NATURE SONT 
LA VERITABLE MUSIQUE » 

Fils de la poétesse Cécile Sauvage, auteure de L’Âme 
en bourgeon, Olivier Messiaen vécut toute sa vie en 
connivence avec la nature. Profondément convaincu 
que la musique n'est pas le privilège de l'homme, il 
la cherche dans son environnement: « Pour moi, la 
vraie, la seule musique a toujours existé dans les bruits 
de la nature. L'harmonie du vent dans les arbres, le 
rythme des vagues de la mer, le timbre des gouttes de 
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Au cours du xx‘ siècle, la question 
de limitation de la nature devient 
obsolète. Pourquoi tenter d'en 
reproduire les sons lorsque lon peut 


les enregistrer et en faire le matériau 


même de la création? 


Avec Pierre 
Henry, la faune 
et la flore 
deviennent 

des instruments 
de musique. 


Olivier Messiaen, 
«compositeur- 
rythmicien- 
ornithologue ». 


PLANTASIA ET 
L'AVENTURE DU MOOG 


‘est au milieu des années 1970 que le compositeur américain 

d'«easy-listening » Mort Garson fait la rencontre de Robert 

Moog, inventeur des synthétiseurs du même nom. Garson 
se prend de passion pour cet instrument programmable, aux 
sonorités inédites («vox humana », « pipe organ », «string 1&2 » ou 
«honky tonky »). Il compose un album entier intitulé Mother Earth s 
Plantasia, une musique chaleureuse destinée aux plantes. et aux 
gens qui les aiment. L'album est d'ailleurs uniquement vendu, dans 
un premier temps, dans une jardinerie de Los Angeles. Grâce à ses 
morceaux Symphony for a Spider Plant ou Ode to an African Violet, 
qui mêlent une composition classique et des timbres synthétiques, 
Mort Garson est aujourd'hui reconnu comme un pionnier de la 
musique électronique expérimentale, et certainement l'un des 
premiers compositeurs à avoir fait de la nature son public. + 
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Nature et Musique 
d'Emmanuel Reibel, 
Fayard, 2016 
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pluie, des branches cassées, du choc des pierres, des 
différents cris d'animaux sont pour moi la véritable 
musique.» Ses plus grands ambassadeurs sont les 
oiseaux. Messiaen, qui se définit lui-même comme 
un «compositeur-rythmicien-ormthologue », voyage 
dans le monde entier pour collecter et retranscrire 
leurs chants, mais aussi noter le détail de leur plu- 
mage, de leur habitat, des sons et odeurs de leur 
environnement... Une recherche encyclopédique, 
qui culmine dans son Catalogue d'oiseaux pour 
piano seul, dans lequel il développe son «style 
oiseau » : un véritable langage organisé, intégré à 
l'écriture musicale grâce à de constantes inven- 
tions d'accords, de sonorités et de combinaisons 
de sons qui «aboutissent à un piano qui ne sonne 
pas “harmoniquement” comme les autres pianos ». 

L'innovation musicale bénéficie également des 
avancées technologiques. Grâce aux nouvelles tech- 
niques d'enregistrement et de montage, la musique 
concrète voit le jour. Là, le compositeur travaille 
directement sur les sons qu'il capte, découpe, 


Henri Rousseau, 
dit le Douanier 
Rousseau, Joyeux 
farceurs, 1906. 


distord et détourne. La question de limitation de 
la nature devient obsolète. Pourquoi tenter d'en 
reproduire les bruits lorsque l'on peut les enregis- 
trer et en faire le matériau même de la création? En 
France, l'un des fondateurs de la musique concrète, 
Pierre Henry, invite la faune et la flore directement 
dans son studio : pour son œuvre Futuristie, il 
enregistre coquillages, feuilles et tronc d'arbres, 
hurlements d'hommes et d'animaux... À propos 
de sa collection de sons, il déclare: « J'ai tous les 
bruits, des sons d'animaux, des voix, des cris, des sons 
électroniques et synthétiques, des sons manipulés et 
transformés... C'est toute une vie que j'ai derrière 
moi, avec une multiplicité de possibilités et de richesses 
que ne sauraient offrir les instruments traditionnels. » 
Henry et ses successeurs feront de la nature, non 
plus le modèle ou la muse de la musique, mais bien 
son matériau. 

Le xx° siècle est également l'occasion d'une prise de 
conscience de la fragilité et de la vulnérabilité de 
la nature. Déforestation, crise climatique, extinc- 
tion des espèces. Progressivement, le rapport de 
l’homme — et de l'artiste — à la nature évolue. Le 
compositeur canadien Murray Schafer s'inscrit 
par exemple dans cette volonté de préservation. 
Dans une approche d'abord scientifique, Schafer 
et ses étudiants du World Soundscape Project 
entreprennent de répertorier tous les sons en voie 
d'extinction, du bourdonnement des forêts aux 
fracas des usines en passant par le son des cloches 
dans les villages. C'est le début de l'écologie sonore, 
et la naissance du concept de soundscape, « paysage 
sonore »: un véritable écosystème à préserver au 
même titre que les paysages « visuels». Les tra- 
vaux de Schafer sur les soundscapes influencent 
également tout un mouvement de design sonore, 
notamment au Japon. Dans cette mouvance, le 
plus célèbre, et l’un des précurseurs de la musique 
«ambient», est le compositeur Hiroshi Yoshimura. 
Se revendiquant de la Musique d'ameublement de 
Satie, il compose de la musique d'ambiance desti- 
née à être diffusée dans les centres commerciaux, 
les rues animées et les passages souterrains. Mélant 
nappes de synthétiseurs et sample de chants d'oi- 
seaux et de bruits de la forêt, Yoshimura cherche 
à «instaurer une sérénité générale au quotidien », 
faisant du design sonore des bruits de la nature 
un véritable art de vivre. Une discipline qui, dans 
nos sociétés de plus en plus noyées dans le bruit et 
coupées de la nature, est sans doute amenée à se 
développer. + Lou Heliot 
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ARI MAGG 


Vikingur 


OLAFSSON 


La possibilité 
d'une île 


Comme beaucoup d'Islandais, le pianiste 
de 36 ans entretient un lien puissant avec 
la nature. || évoque pour nous, entre autres 
choses, l'influence de celle-ci sur sa vie 
actuelle et sur son parcours artistique. 


ans quel état d'esprit êtes-vous 
en ce moment ? 
Heureux, malgré tout! Je suis chez moi 
en Islande avec ma famille et profite de 
ce temps libre avec ma femme et mon fils 
d'un an. Nous avons une belle maison 
qui donne sur l'océan, près du phare 
de Grôtta. Derrière chez nous, il y a un site naturel 
protégé où l'on entend des chants 
d'oiseaux. Nous y habitons depuis 
seulement un mois et je commence 
à mieux connaître cette maison. 
Parlez-nous de votre enfance 
à Reykjavik... 
En cette période de crise, je retrouve 
la Reykjavik des années 90 — celles 
de mon enfance. À l’époque, c'était 
une ville protégée et secrète, à l'abri 
du monde. Il y avait peu de touristes 
et les déplacements vers l'étranger 
étaient encore très rares. Avant l'âge 
de 14 ans, je ne suis parti que deux 
fois à l'extérieur du pays! Le voyage 
se passait plutôt à l’intérieur, à travers des découvertes 
locales et des moments de bonheur dans la campagne. 
En Islande, il ne faut qu'une dizaine de minutes en 
voiture pour se trouver complètement seul, entouré 
par la nature et le silence. Celui-ci m accompagne 
toujours, comme pour tous ceux qui ont grandi 
ici. Une population de 360000 habitants sur une si 
grande île, on ne trouve nulle part ailleurs une telle 
configuration! C'est la beauté de ce pays. 


En Islande, 
dix minutes 
en voilure 
suffisent pour 
trouver la 
nature et le 
silence. 


Quel impact cet isolement a-t-il eu 

sur votre parcours musical ? 

J'ai eu une enfance sereine, sans aucune obligation 
vis-à-vis du piano. Jusqu'à l'âge de 11 ans, je travaillais 
mon instrument une ou deux heures par jour et Je 
jouais autant au foot! J'aurais connu beaucoup plus 
de pression si } avais grandi dans une grande ville; en 
même temps, l'absence d'un stimulus musical était 
frustrante. Nous avions peu de solistes et de chefs 
d'orchestre islandais; il n'y avait personne qui pouvait 
m aiguiller dans mon insertion professionnelle. En 
revanche, j'étais libre, libre de faire des erreurs et de 
développer mes propres projets. Quelle chance j'ai 
eue — je m'en rends compte maintenant — d'avoir 
vécu ces années insouciantes! À la Juilliard, je voyais 
mes amis passer leur temps devant leur PlayStation 
car ils avaient soif d’une liberté dont ils n'avaient 
jamais disposé. Moi, j'ai eu toute mon enfance pour 
découvrir les jeux vidéo! (rires) Arrivé à la Juilliard, 
“étais prêt à ni Finalement, la stimulation que 
je cherchais est venue de moi-même et cela est essen- 
tiel quand on se consacre à la musique à long terme. 
Cette liberté, l’avez-vous conservée quand 
vous êtes parti à New York puis en Europe ? 
New York fut un choc, c'est certain! Cela dit, j'étais 
prêt à découvrir cette ville incroyable. Trois fois par 
semaine, } assistais à des concerts inoubliables dont 
je garde encore de vifs souvenirs. En Europe, il a fallu 
recommencer à Zéro Car je ne connaissais personne 
et je n'ai pas passé de concours. Or, grâce à ce début 
de carrière lent, j ai pu garder ma liberté, rester fidèle 
à ma vision et découvrir la musique en autonomie. 
Mes premiers enregistrements s effectuaient sous mon 
propre label selon mes souhaits. À l’époque, la pression 
associée à un éditeur comme Deutsche Grammophon 
aurait été ingérable. Alfred Brendel, qui m a beaucoup 
épaulé, me disait qu'il fallait quinze 
ans pour devenir célèbre dans la 
nuit. À chacun son temps. 

La musique s'inspire-elle 
également de la liberté et 

de la nature ? 

La musique et la nature sont insé- 
parables. Au temps du romantisme, 
les promenades dans la nature et 
les chants d'oiseaux faisaient par- 
tie de l’univers des compositeurs. 
La nature me semble encore plus 
présente dans la musique fran- 
çaise. On la trouve partout dans les 
œuvres de Rameau, Debussy, Ravel 
et Messiaen dont la forte sensualité nous met en lien 
direct avec le monde naturel. 

Tout comme votre dernier album 

consacré à Debussy et à Rameau. 

L'évocation de la nature est un élément important qui 
réunit ces deux compositeurs. Les titres qui accom- 
pagnent leurs œuvres ne signifient que le point de 
départ d'une interprétation, alors, à nous de dévoiler 
l'histoire derrière ces brefs poèmes. Prenons, par » 
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> exemple, le Rappel des oiseaux de Rameau: il y a un 
oiseau à la main droite, un autre à la main gauche. 
On entend leur chant et le battement des ailes, la sur- 
prise de l'accord diminué lorsqu'ils s'envolent d'une 
branche à l’autre. À travers l’évocation des oiseaux 
et la modernité des harmonies, les mondes de la 
musique et de la nature fusionnent. C'est à mes yeux 
la plus belle représentation d’une scène d'oiseaux en 
musique! Tout est d’une perfection absolue, que ce 
soit sur le plan harmonique, pianistique ou créatif. 
Nous voilà au cœur de la nature. 

La crise sanitaire vous a-t-elle fait repenser 
votre vie quotidienne ? 

C'est une période bienfaisante pour la nature et pour 
nous tous car elle révèle un grand nombre de choses 
inutiles auxquelles nous nous sommes habitués: le 
temps passé dans les réunions ou dans les embou- 
teillages. .… Pourquoi ne pas privilégier davantage le 
télétravail et le téléphone afin de garder ce temps pour 
nos familles ? Cette crise nous oblige à réexaminer 


nos modes de travail et de voyage, et j'espère qu'il y 
aura des changements concrets. De mon côté, je vais 
alléger mon propre emploi du temps afin d’avoir 
trois mois par an rien que pour ma famille et pour 
découvrir des œuvres en toute liberté. 
Vous restez optimiste, malgré l'interruption 
de vos projets! 
Tout est une question d'équilibre. Après la pluie, le 
beau temps — c'est ainsi que j'aimerais voir notre 
situation car je suis certain qu'elle apportera un 
renouveau. Avant la crise, je travaillais trop; R, d'un 
seul coup, tout a été supprimé. Je ne veux pas me 
sentir victime, je préfère imaginer ce temps comme 
un congé sabbatique! À part quelques projets pour 
la télévision et la BBC, il faut occuper mon temps 
libre. Alors, j'apprends de nouvelles œuvres, à être à la 
maison avec mon fils, à vivre au jour le jour. Le public 
me manque énormément — mais Je vis un moment 
privilégié avec la musique et avec ma famille. + 
Propos recueillis par Melissa Khong 


La méthode verte 


Pas écologique, la musique ? Le secteur du classique ne figure certes pas 
dans la liste des plus grands pollueurs. Mais cette industrie fondée sur 
la mobilité internationale cherche, elle aussi, les moyens de se réinventer... 


e bilan est alarmant: une étude effectuée par 

l'association anglaise Julies Bicycle estime 

l'impact d'un orchestre en tournée interna- 

tionale à 500 tonnes de CO, émis par an, soit 

environ 8600 tonnes pour tous les orchestres 

d'un pays comme la Grande-Bretagne. Bien 
évidemment, c'est le transport des musiciens et des 
instruments, le plus souvent en avion ou en voiture, 
qui représente la part la plus importante de ces 
émissions. Lors de ces vingt dernières années, on a 
d’ailleurs pu observer une accélération drastique de la 
mobilité des artistes: grâce au coût relativement peu 
élevé de l'avion et à cause de la demande croissante 
du public international, les musiciens sont souvent 
amenés à ne se déplacer que pour une seule date: un 
gouffre énergétique, et un bilan carbone catastro- 
phique. Et tout cela sans compter la consommation 
en énergie des salles de concerts, gourmandes en 
chauffage et en lumière, ou le volume des émissions 
produites par les déplacements du public. Une situa- 
tion critique, qui est encore considérée par beaucoup 
comme un simple dommage collatéral de l'industrie. 
Pourtant, à la lumière des crises climatique et sani- 
taire, plusieurs artistes élèvent la voix: il est désormais 
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vital de repenser notre rapport à la consommation 
et à la mobilité, y compris dans le monde de la 
musique. Jasper Parrott, cofondateur de l'agence 
HarrisonParrott, est le premier à le reconnaître. Dans 
une tribune parue dans The Guardian en décembre 
dernier, il admet avoir lui-même organisé, en une 
année, 38 tournées dans plus de 200 pays. « Nous 
devons tous prendre conscience de notre comportement 
et reconnaître notre part de responsabilité, écrit-il. 
Les musiciens et les artistes vont devoir remettre en 
question le fonctionnement de l'industrie. Nous allons 
avoir besoin de changements réels. » Une position 
partagée par les nombreux signataires de la tribune 
publiée dans Le Monde par l'astrophysicien Aurélien 
Barrau et l'actrice Juliette Binoche. Parmi eux, de 
nombreux musiciens, dont Roberto Alagna, Khatia 
Buniatishvili, Alexandre Desplat, Natalie Dessay, 
Sonia Wieder-Atherton ou Alexandre Tharaud 
appellent à «ne pas revenir à la normale ». Quant aux 
signataires de la charte «Action Musique Climat » 
comme Bertrand Chamayou, Elsa Dreisig, Raphaël 
Pichon, Jean Rondeau, Vanessa Wagner ou encore les 
Quatuors Zaïde et Ébène, ils s'engagent à diminuer 
drastiquement les transports les plus émetteurs de 
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À ÉCOUTER 


” Vikingur Olafsson 
Debussy - Rameau, 
Deutsche Grammophon 
2020 


gaz à effet de serre et à favoriser le développement de 
projets de proximité. Raphaël Pichon, chef de chœur 
et d'orchestre, déclarait d’ailleurs en mai dernier que 
«le pacte environnemental que nous devons sceller 
n'aura de sens que s'il s'accompagne d'un développe- 
ment accru de nos projets de proximité en parallèle de 
nos projets internationaux les plus ambitieux, dont 
nous devrons désormais être capables de justifier le 
coût écologique ». 

Des initiatives fortes et symboliquement impor- 
tantes, mais qui n ont malheureusement qu'une 
marge de manœuvre très réduite. L'industrie de la 
musique plus que tout autre repose 
sur la mobilité, et il sera très difficile 
de remettre en question le prestige 
lié à une carrière internationale. À 
l'heure actuelle, refuser ou même 
réduire le nombre de ses concerts 
à l'étranger revient généralement 


Réduire 
le nombre de 
SES CONCETTS 


Cependant, le trajet a duré vingt-quatre heures (au 
lieu de deux heures en avion), et l'orchestre s'est 
retrouvé en déficit budgétaire car les trains longue 
distance restent extrêmement onéreux. 

Ilest donc évident qu'au-delà de ces initiatives indi- 
viduelles, une réponse collective s'impose, résultant 
d'un effort concerté entre programmateurs de 
concerts, organisateurs, agents, maisons de disques 
et institutions publiques. Ensemble, les différents 
acteurs doivent repenser l'organisation des tournées 
pour éviter les allers-retours, encourager les rési- 
dences et privilégier les moyens de transport alterna- 
tifs. Sur cette base, l'Association des 
orchestres britanniques a d'ailleurs 
lancé une «charte verte», qui pré- 
conise de supprimer les plastiques 
dans les repas des musiciens et de 
mettre en place des navettes pour 
le public. Le rapport de l’associa- 


à un suicide professionnel, en par- x. 17 tion Julies Bicycle recommande 
ticulier pour les artistes en début d | GLE anger également de restructurer les salles 
de carrière. Et quand bien même 5 à de concerts autour d'une consom- 
l'artiste serait des plus installés, une revient d mation énergétique plus efficace, 
telle prise de position deviendrait un suicide comme l'ont déjà fait le Barbican 


vite économiquement et logisti- 
quement intenable. Au début de 
l’année, l'Orchestre de l’âge des 
Lumières, un ensemble anglais de 
musique ancienne, a par exemple décidé de voyager 
exclusivement en train pour sa tournée en Europe 
centrale. Un geste écologique fort puisqu'il leur a 
permis de réduire drastiquement leur bilan carbone. 


professionnel. 


Centre ou le Royal Albert Hall. 
Le temps presse: l'industrie de la 
musique a besoin d'innovation, de 
subventions et d'un changement 
radical d'approche pour se transformer en pro- 
fondeur. Une véritable opportunité pour le monde 
de l’art dans toute sa diversité, son inventivité et sa 
résilience, de montrer la voie. + Lou Héliot 
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Chant d'oiseau, murmure des vagues, campagne en fleurs... la nature est en majesté 
dans ce numéro de Pianiste. Le rapport que l’homme entretient avec elle, essentiel, 
inépuisable, parfois insondable se traduit en musique depuis plusieurs siècles, 
qu'il s'agisse de musique figurative avec les compositeurs baroques, de musique 
romantique, où la nature est mythifiée, exaltée, jusqu'à la musique moderne. 
Dans nos pages, vous retrouverez cette histoire retracée à travers des partitions 
de Couperin, Schumann, Debussy, Granados, mais aussi de compositeurs méconnus 
comme Koechlin et Chaminade. Paul Lay vous invite quant à lui, pour sa rubrique 
jazz, à une balade en forêt au goût de liberté retrouvée. 


Elsa Fottorino- Illustrations : Éric Heliot 
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MASTERCLASSE LES CONSEILS LE JAZZ 

de Claire Marie de Simon de Paul 
Le Guay Zaoui Lay 


[5 Retrouvez nos vidéos pédagogiques sur La chaine You Tube Pianiste Magazine 
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LA LECON d'Alexandre Sorel 


Savoir q 
de ses dE 


UOI 


aire 
doigts 


Les doigts du pianiste sont à la base de la technique de l'instrument. Oui, mais 
comment et pourquoi ? Notre professeur vous explique — avec doigté! — le rôle 


de vos précieux appendices et la manière de les utiliser afin d'amé 


BIO EXPRESS 

Pianiste concertiste, 

Alexandre Sorel est professeur 

au conservatoire de Gennevilliers. 
Il a été pianiste à la Comédie- 
Française et au musée d'Orsay 

à Paris, ainsi que producteur 

à France Musique. Îl a réalisé les 
premiers enregistrements d'Émile 
Waldteufel, de Marie Jaëll, et 
obtenu un Diapason d'Or. Il a créé 
une collection de pédagogie 

du piano, « Comment jouer... » 
(éd. Symétrie) et est l'auteur 

de « La Méthode bleue », destinée 
aux enfants débutants (éd. 
Lemoine, 2019). Son dernier 
disque est consacré à Chopin 
(Euphonia 2019). 


SES ACTUS 

Festival Piano au fil de 

la Charente du 7 au 9 août 

à Nanteuil et Verteuil (16). Au 
programme Schubert, Haydn, 
Beethoven, Dvorak.…. 
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ommençons par une évidence : 


c'est avec nos doigts que nous 
jouons du piano! Certes, ce 
n'est pas seulement avec les 
doigts que se développe une 
technique complète : nous jouons aussi 
avec nos mains, notre avant-bras, le haut 
de notre bras, voire le corps entier. 
Et aussi bien sûr avec notre esprit, notre 
intelligence, notre sensibilité. Mais, 
fixons-nous aujourd'hui provisoirement 
sur l'outil doigts. || paraît que Marguerite 
Long s'époumonait auprès de ses élèves 
et criait Sans cesse d'une voix Suraigué : 
« Des doigts, des doigts, des doigts !!!..» 
Merci, chère Marguerite, pour ce conseil! 
Le pianiste Edwin Fischer disait quant 
à lui: «Pianistiquement, nous sommes 
entièrement au bout de nos doigts.» Et 
Yves Nat! pensait, dit-on, la même chose. 


L'outil doigts au service 

de la musique... 

Loin de moi l'idée de hurler comme 
Marguerite Long (qui fut pour sa part 
victime de la colère de Ravel alors qu'ils 
partaient ensemble en tournée, et que 
la pauvre Marguerite avait oublié les 
billets de train...), | affirme cependant 
que le contrôle de la tension ou de la 
détente des doigts, de leur résistance 

à la jointure du métacarpe, est l'un des 
outils techniques les plus importants. Si 
un pianiste veut faire des progres, il doit 
absolument nuancer son jeu. Or, c'est 
notamment en maîtrisant ce mécanisme 
de la tension ou de la relaxation de ses 


jorer votre jeu. 


doigts qu'il peut y parvenir. Chopin 
enseignait que c est l'envie de nuancer 
chaque note, chaque phrase musicale, 
qui permet de développer l'agilité des 
doigts. Cette idée est à la base de la 
technique moderne du piano. 


Tension ou relaxation, 

il faut choisir 

Les doigts sont notre point de contact 
entre notre pensée et la réalité du son. 
Première expérience : jouez une note 
avec un doigt quelconque, par exemple, 
unré avec votre deuxième doigt. Tombez 
dans cette note. Si vous résistez avec ce 
deuxième doigt depuis le métacarpe; sl 
vous le tendez comme pour désigner une 
table, une chaise ou la Lune, la note va 
sonner. Mais si, au contraire, vous laissez 
votre doigt tout mou, il n y aura aucun 
son. Votre main s'affaissera sur le clavier 
comme un plat de pâtes, et la note ne 
sera pas émise. Donc, souvenez-vous: 
plus un doigt résiste à l'endroit du 
métacarpe, plus la note sonne; plus 

il est relâché, moins il y a de son. 
Comprendre cela est d'une grande 
conséquence. En effet, si vous voulez 
diminuer une fin de phrase au piano (on 
diminue la plupart du temps les phrases 
dans le langage quand le souffle vient à 
manquer), mais sien même temps vous 
avez les doigts raides parce que vous 
jouez devant quelqu un et êtes tétanisé 
par le trac, alors cela ne diminuera pas! 
Vous multiplierez ce que l'on nomme des 
faux accents. Votre jeu sera parsemé 


d'erreurs et de fausses notes. Bien sûr, 
vous vous en rendrez parfaitement 
compte et vous risquez alors d'être trés 
mal à l'aise. Tout cela proviendra de votre 
trac, mais aussi d un manque de maîtrise 
technique, d'une méconnaissance de la 
façon dont on produit le son. Il faut donc 
apprendre consciemment à tendre 

ou à relaxer ses doigts afin de pouvoir 
nuancer chaque son comme l'on veut. 


Maîtriser les nuances 

pour réduire le trac 
Attardons-nous un instant sur la peur. 
Souvent, en jouant du piano, nous avons 
peur du trou de mémoire, de la fausse 
note, peur de ne pas être admirés 

ou de ne pas briller suffisamment. Cela 
engendre des tensions. Les doigts se 
raidissent sous l'effet de la peur. C'est 
alors un cercle vicieux: plus ce que 


nous entendons de notre propre jeu 

est insatisfaisant pour l'oreille, plus 

la raideur s installe et plus les fautes 

se multiplient. Bref, tout va de mal en 
pis... Heureusement, on peut réduire 
beaucoup le trac par la maîtrise 
technique. Plus vous aurez planifié à 
l'avance toutes vos nuances, de la plus 
grande à la plus subtile, plus vous 
contrôlerez la tension ou la relaxation 

de vos doigts pour chaque note, moins 
vous aurez peur. Car vous aurez prévu 
musicalement mais aussi physiquement 
ce qui doit se passer durant votre 
interprétation. Vous ne serez plus le jouet 
du hasard. Ce cercle vicieux de la peur 
deviendra vertueux. En nuançant comme 
il faut, vous entendrez que vous jouez 
bien, cela vous donnera confiance, vous 
jouerez de mieux en mieux. En somme, 

il faut absolument réfléchir à la façon 


dont vous voulez nuancer chaque note, 
chaque courbe musicale, et exécuter ces 
nuances grâce à la tension ou à la 
relaxation de vos doigts. Il est nécessaire 
de se concentrer sur cet aspect à chaque 
fois que vous jouez le morceau (et non 
pas une fois par hasard!). Car c'est ainsi 
que se développe la vraie mémoire des 
doigts, celle qui est fiable et sur laquelle 
vous pouvez compter. La mémoire des 
doigts vous indique la manière de 
nuancer chaque note avec les doigts. 


Sans dosage du poids, pas de 
phrase mélodique 

Dans le précédent numéro de Pianiste, 
nous avons consacré la leçon au dosage 
du poids. Nous disions que deux sons 
joués l'un après l'autre (dans une phrase 
mélodique) ne devraient jamais avoir 
exactement le même poids sonore. > 
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La tension des doigts dans la première phrase de la Sonate K. 333 de Mozart: 


Commencez Résistez avec le Reprendre doux, Fa =Appoggiature:  Relächez vos Syncope : Relâchez vos doigts 
doigts relaxés 3° doigt pour souligner doigts relâchés doigt ferme doigts pour soulignez-la Pour Jouer 
car il s'agit le do, qui est une après la note puis mi =syncope jouer doux après un peu doucement apres 
d'yne anacrouse appoggiature longue (sans trop diminuer) la note longue la note longue 
À | AR. d | | 
D I SOL D LE I | 
ARS RE = SE UNE DE PRE CESR CRE UE "2" HINNNE EX 


Appoggiature sonore : 
doigts résistants 
pour jouer la-do 


Syncope : résistez 
un peu du doigt 


Diminuez sib-ré : 
4 | détendez les doigts 


En même temps, dosez l'équilbre vertical des sons: faites sonner davantage la partie du haut ( do, puis ré) donc, tendez vos 3° et 4° doigts 
et diminuez la partie inférieure (/a-sib) : détendez les doigts du dessous (pouce et 2° doigt). 


» Et nous citions le grand Claudio Arrau: 
«ll ne faut jamais jouer deux notes avec la 
même force. C'est le seul moyen d'imiter 
la voix humaine. » Ce conseil est d'or. 
Ne l'oubliez jamais. 

Ce poids doit se transmettre dans 

le clavier à travers les doigts. Or, nous 
avons vu qu ilne peut pas se reporter 
dans les touches si le doigt est mou. 
Schématiquement, plus le doigt est 
tendu, plus cela joue fort; plus ilest 
relaxé, plus le son est diminué. Tout l'art 
consiste donc à nuancer chaque phrase 
musicale en jouant sur cette tension de 
chaque doigt et ce transfert du poids. 

+ Appliquons ces conseils sur 

un exemple concret: le thème principal 
de la Sonate en Si Majeur, K. 333, 

de Mozart (ci-dessus et ci-contre). 


Construire les plans sonores 
avec ses mains 

Voyons maintenant la tension des doigts 
pour le dosage des sons verticalement, 
c'est-à-dire pour réaliser des plans 
sonores. 
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Rappelons cette phrase du génial Dinu 
Lipatti: alors qu'on lui demandait ce qui 
était le plus important dans la technique 
du piano, il soulignait «l'immense 
possibilité obtenue à travers 
l'indépendance de différentes attaques 

et de différents touchers dans une même 
main, ce qui permet de produire différents 
timbres ». Or, cette variété de timbres 
dans une même main ne peut s obtenir 
que par le poids et par le dosage de la 
tension des doigts. Bien souvent, il faut 
faire sonner davantage la partie aiguë de 
la main droite car c est elle qui détient le 
chant. En même temps, atténuer la partie 
accompagnante, interne de la main. 

Cela s'obtient en résistant avec les doigts 
extérieurs (cinquième, quatrième 

ou troisième doigts), et en relaxant 
volontairement les doigts intérieurs : 
pouce et deuxième doigt. Autrement dit, 
il faut partager notre main en deux. 

Ce n'est pas du tout facile, bien Sûr! Cela 
demande soin et concentration. Mais 

qui a dit que jouer du piano était facile ? 
Écoutez-vous jouer et soyez à l'écoute 


de vos sensations. Apprenez à doser 

la tension ou la relaxation de vos doigts 
afin de dessiner les phrases avec leurs 
appuis, leurs points culminants, leurs 
notes diminuées. De même, sachez doser 
les plans sonores (parfois plusieurs dans 
une seule main, comme disait Lipatti) 
grâce à la tension des doigts. 

Alors, il n'y à aucun doute, si vous 
travaillez cet aspect de votre jeu, vous 
ferez d'immenses progrés | + 


1. Yves Nat (1890-1956), immense pianiste 
beethovénien, est l'auteur de quelques formules 
impérissables. Celle-ci, par exemple: à un élève 
qui prétendait que la Sonate n°23 de Beethoven 
l'ennuyait, il aurait dit: « Vous vous frompez, jeune 
homme, ce n'est pas l'« Appassionata » qui vous 
ennuie, c'est vous qui l'ennuyez...» Yves Nat disait 
aussi en riant: «L”Appassionata” est un chef- 
d'œuf...» J'ai entendu personnellement Pierre 
Sancan nous raconter ces histoires, lui qui avait 
étudié avec ce grand interprète. 

2. Raconté dans le livre Ravel, de Jean Echenoz, 
Éditions de Minuit, Paris, 2006. Un chef-d'œuvre! 
3. Joseph Horowitz, Arrau parle, éd. Gallimard, 
Paris, 1988. 

4, Dragos Tanasescu & Grigore Bargauanu, Lipatti, 
préface de Yehudi Menuhin, éd. Kahn & Averil, 
Londres 2008, 


dé 
C6 0 RS: : 
Echauffement ces: 
Apprenez à faire chanter la partie aiguë dans un chant ou dans des accords, 
en raffermissant vos doigts externes de la main: partager la main en deux. 


> Pour dessiner la phrase musicale dans des notes successives : rendez ferme votre doigt qui joue la note la plus aigué du dessin, 
résistez avec le doigt, puis diminuez lorsque la phrase redescend en relaxant complètement vos doigts vers l'intérieur de la main. 


Au début, Solidifiez Solidifiez votre 4° doigt.  Détendez 
jouez les doigts votre 5° doigt Ensuite, relaxez le 3°, complètement | | 
complètement Résistez afin  le2*etlepoucepour votre pouce Continuez ainsi pour dessiner le son 
relâchés de faire sonner diminuer quand la sur mi! de la phrase 


ce mi! phrase redescend 
st, 


Solidifiez Solidifiez Dessinez bien cette phrase vers 
votre 5° doigt, votre 4° l'aigu, ne laissez pas votre 5° doigt Pa 
résistez | doigt s'écrouler ! Chantez avec les doigts! ° 


> Et maintenant, pour doser le son dans des accords et faire sortir la partie aigué : rendez bien fermes les doigts extérieurs de la main 
et relaxez complètement les doigts du milieu, pouce et 2° doigt, qui jouent la partie d'accompagnement. Partagez votre main en deux! 


| Sur à D «CE CUS OS AS OS DRE CRT 
"He + PE — D © 
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4, SOREL 


LÀ 
ASTERCLASSE 
DE...Claire-Marie 
Uay 


Pour ce numéro consacré à la nature, la pianiste 

a choisi de nous emmener en Russie et en Espagne 
a la découverte de Daisies de Rachmaninov 

et de Quejas o la maja y el Ruiseñor de Granados. 
En pédagogue avisée, elle nous offre des clés de 

BIO EXPRESS lecture et des conseils techniques afin d'interpréter 
dm au plus juste ces délicats poèmes musicaux. 
dont une Victoire de la musique, 


elle passe avec aisance du 
répertoire classique aux auteurs 


contemporains tels que Thierry Rachmaninov Daisies 
Escaich, tout en transmettant son 
savoir et sa passion, grâce 15 NIVEAU SUPÉRIEUR/ CD PLAGE 11 
à l'enseignement au CNSMDP 
et aux «concerts guidés ». « aisies » Signifie «petites vit aux États-Unis, il revient sur ces très 

| marguerites ». En Russie, belles mélodies pour écrire lui-même une 
SR RE la floraison de ces fleurs dure version de Daisies pour piano seul. C'est 
SES AC [US assez longtemps. Il existe même assez émouvant de savoir qu il a voulu 
6 au Il août Festival des champs entiers de marguerites. reprendre cette pièce à la fin de sa vie. 
international de musique Daisies est issu d'un cycle de six pièces 
de Dinard de mélodies russes, 6 poèmes 0p. 38, C'est une page qui me touche beaucoup. 
” 20 août Festival international composées en 1916. Notre rapport aux partitions de 
de piano de La Roque À cette période, Rachmaninov est Rachmaninov est très particulier car 
d'Anthéron en plein apogée de sa création. C'est au nous pouvons l'écouter lui-même 
” 6 septembre Festival cours de ces mêmes années qu'il écrit jouer ses propres œuvres. Et je vous 
Les solistes à Bagatelle ses Études-tableaux. En 1940, alors qu'il incite à le faire: il se dégage une telle 
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évidence du jeu, un tel naturel. Tous ses 
enregistrements m'inspirent! 


Dans Daisies, il faut parvenir entre 

les lignes à trouver l'émerveillement 
que procure l'arrivée des marguerites. 
Comme un rayon de soleil. C'est 

une page très imagée qui représente 
un tableau de la nature russe 

et de sa lumière. 


La difficulté la plus grande 

de Daisies réside dans la polyphonie. 
Elle n'est pas moindre et elle est 
présente dans toute la pièce. 

Il faut distinguer trois voix. Le chant 
passe d'une voix à l'autre, ce qui est 
très caractéristique de l'écriture 


mm | 
BR" œ RS MN MS E 
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Fe 
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de Rachmaninov. Deux voix sont jouées 
à la même main. N'oublions pas que 

le compositeur avait de très grandes 
mains ! Cela l’aidait beaucoup pour 

le legato, la polyphonie, les 
déplacements et les accords 

de 9° si présents dans son écriture. 

Je recommande de travailler la 
polyphonie voix séparées, puis par deux 
voix (1" et 2°, 28 et 3° etc.), la dernière 
étape étant de jouer les trois en même 
temps, en gardant le contrôle de l'écoute 
des trois voix. 

Une fois cet aspect maîtrisé, il faut 
chercher à se rapprocher le plus 

de la voix humaine, du chant. Essayez 

de chercher les sonorités de la langue 
russe, celles du poème d'lgor Severyanin 


dolce 


ma l 


qui a inspiré la mélodie originale. 

La diction d'une langue influe 

sur l'articulation, le rythme. 

Sur la partition, Rachmaninov 

écrit l'indication « dolce ». On peut 
penser que c'est doux dans le sens 
«caressant comme un tissu doux ». 

Or ici, je préfère le comprendre 

en le rapprochant du sens italien du mot 
« dolce » : «savoureux». Savourer cette 
douceur, cette nature magnifique. 


J'aurai enfin deux derniers conseils: 

je recommande d'écouter le cycle 
entier des Poèmes op. 38 de 
Rachmaninov et d'être trés attentif aux 
enchaïînements. Ils guident notre écoute 
d'une mélodie à l’autre. 


Polyphonie : bien tenir la durée des notes, en particulier le si bécarre 


juillet-août 2020 Pianiste 45 


Granados Goyescas 
Quejas o la maja y el Ruiseñor 
15 NIVEAU SUPÉRIEUR/ CD PLAGE 12 


oyescas est un cycle composé 
- enl91l et créé par Granados lui- 

même au piano. C'est une œuvre 

inspirée par le peintre Francisco 
Goya et ses tableaux représentant 
l'Espagne de la fin du xui Siècle. 
Pour l'anecdote, Granados est mort en 
mer à l'âge de 48 ans et a été retrouvé par 
un Sous-marin allemand. |l serait décédé 
en tentant de sauver sa femme de la 
noyade alors qu'il était sur un canot de 
sauvetage. Ils ont péri tous les deux. 


Si Granados a vécu entre la fin du xix° 

et le début du xx° siècle, c est avant tout 
un compositeur de culture romantique. 
Grand concertiste et professeur, il s'est 
souvent rendu à Paris, où il a côtoyé Fauré, 
Debussy, Ravel, Dukas… 


Quejas, o la maja y el ruiseñor 
(« Complainte, ou la jeune fille et le 


rossignol»), la 4° pièce des Goyescas, 
est une page de l'impression et des 

émotions. Elle repose sur l'opposition 
entre deux personnages : une femme 


qui se lamente et un rossignol qui chante. 


Cette dualité constitue la principale 
caractéristique de cette pièce, dont 

la majeure partie est dédiée à la femme 
et dont la dernière page fait chanter 
l'oiseau. Ils S opposent tout en étant 
complémentaires : la noirceur de la 


femme accentue les couleurs de l'oiseau, 


et inversement. Cette opposition 
me semble autant littéraire ou picturale 
que musicale. 


Une écriture mouvementée 
Cette pièce a pour particularité d'être 
faite de ruptures. L'écriture est assez 
mouvementée avec des crescendo, 
des pianissimo qui se succèdent. 


À cela s'ajoute une instabilité rythmique. 
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subitd pie meno MOSSO 


Très grand contraste de nuances 


F5 


ere 


ht rt _{ De vu 


La difficulté est de tenir la longueur 

du phrasé et la continuité du chant 
malgré la fluctuation de l'écriture et des 
dynamiques. Dans ce chant très soutenu, 
la douleur S'immisce d'une façon ténue. 


C'est le début de la pièce qui requiert 
le plus de temps en matière de travail 
technique. Dès les premières mesures, 
il faut ressentir à la fois ce mouvement 
et cette direction évoqués 
précédemment. Puis la main droite 

se charge de notes, avec des accords 
parfois acrobatiques et bien remplis. 
Mais quand on maîtrise cette 
«continuité » du chant, cette succession 
d'accords, cela devient fluide et se 
déroule naturellement. |l faut passer 
beaucoup de temps à déchiffrer, 

à comprendre les plans sonores, 

à organiser le son. Cela peut aider 
d'écouter beaucoup la pièce. 


Pour saisir l'esprit de ces pages, il faut 
se mettre dans un état émotionnel 
particulier: comprendre que l'histoire 
a démarré avant la première mesure. 


On trouve dans cette musique de 
Granados un côté «typique », au Sens 
de «pittoresque ». C'est d'ailleurs 

un aspect qui revient souvent dans 

la musique espagnole, et que j'ai 
expérimenté en travaillant avec Alicia 
de Larrocha. Dans /béria d'Albéniz 

par exemple, le chant est toujours 

au premier plan d'une façon très 
marquée, très appuyée. 

Autre élément important de la musique 
espagnole: l'omniprésence du rouge 

et du noir. Les Goyescas n'échappent 
pas à cette caractéristique. Le trait noir 
de cette pièce est celui des lamentations. 
La douleur est exprimée sans pudeur, 
extériorisée et rendue expressive. 


poco rall. 


Elle est sonore. Cela me fait penser aux 
pleureuses. Cette pièce ne met pas en 
scène une femme qui pleure parce qu'elle 
est triste. C'est beaucoup plus profond 
que cela. Nous sommes presque dans des 
enjeux de vie et de mort. Cet «Andante 
melancolico » n'a rien de mièvre ou de 
sentimental. || me fait penser au fado 
portugais ou au mélodrame chez Liszt. On 
y retrouve cette expression de la douleur. 


Les notes ornementées 

Les notes ornementées doivent nourrir 
la note quelles accompagnent mais 

ne doivent pas interrompre le chant. 
Ilest d'ailleurs trés intéressant 

de travailler Sans les ornements. 
Quant aux trilles, ils s'apparentent 


souvent à des suspensions. Granados 
s'arrête sur les trilles. Ils sont très 
descriptifs. Ils représentent pour moi 

une immobilité vibrante. |l peut arriver 
qu'on change le doigté dans un trille. 
Personnellement, je change assez 
rarement, sauf si un trille est vraiment 
long (dans ce cas 1/3 ou 2/3). 

Un trille se travaille dans l'endurance. 
Cela ne vient pas naturellement. 

On peut aussi travailler la variété du trille: 
en crescendo ou en diminuendo/ 

en rythmes” lentement, de plus 

en plus vite et le ralentir. 

Gardons toujours en tête ce principe: ne 
pas travailler en force. Quand on éprouve 
une fatigue musculaire, il faut se détendre 
le bras, avant de reprendre le travail. 


L'oiseau 

La dernière partie, le chant de l'oiseau, 

est assez difficile à réaliser. 

Ce passage présente deux difficultés 

très différentes. 

D'un côté, il faut obtenir une grande 

souplesse, associée à une luminosité, 

une couleur chatoyante et, de l'autre, 

arriver à recréer dans la rapidité des 

quadruples croches le caractère très 

effervescent de l'oiseau. On passe 

de l'un à l'autre immédiatement. 

Puis l'oiseau, très fugace, disparaît 

d'un coup d'ailes. Cette fin rapproche 

cette pièce de Daisies de Rachmaninov 

qui se termine comme un COUP 

de vent sur les fleurs.+ Propos recueillis 
par Elsa Fottorino 
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ENTRAÎNEZ-VOUS AVEC 


Simon Zaoui 


Si la nature et les sentiments qu'elle exalte furent un thème de prédilection des 
romantiques, comme Schumann, elle inspira également de superbes pages 
à des compositeurs baroques, tels que Couperin, ou modernes, à l'instar de 

Debussy. Ce mois-ci, un vent de fraîcheur souffle sur votre clavier, et notre 
professeur vous entraîne dans une promenade bucolique, parmi les libellules 
et les oiseaux, en compagnie de musiciens inspirés par la campagne et la mer. 


». | M" EVDDECC 
DIU CAFRESS 


Formé auprès d'Émile Naoumotff 
et d'Alain Planès, lauréat 

de concours internationaux, 

il est un partenaire de musique 
de chambre recherché et travaille 
aussi pour James Thierrée 

(La grenouille avait raison, 
création en 2016). 

Ses enregistrements consacrés 

à la musique de chambre 

et aux mélodies de Gabriel Fauré 
S'affirment comme des références 
discographiques. Il enseigne 

au Conservatoire de Vincennes. 
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(. eimecke Libellules au soleil 
15 NIVEAU GRAND DÉBUTANT / CD PLAGE 2 


avec cette miniature légère 

et frémissante qui permet un 
travail sur l'égalité des doigts et les 
changements de mains. 
Travaillez d'abord lentement et mezzo- 
forte, en transférant la même sensation 
de poids et d'attaque sur chaque 
note, legatissimo. Restez relâché, les 
mains très près du clavier, les poignets 
contrôlent le flux continu des notes. 
Attention à ne pas laisser traîner les 
deuxième et quatrième notes outre 
mesure : elles doivent toutes étre 
parfaitement égales. Travaillez ensuite 
avec deux rythmes pointés en alternance 


D remières sensations de virtuosité 


exemple 1 


(exemple 2), toujours mezzo-forte, avec 
le maximum de relâchement (épaules, 
bras — Seuls la main et les doigts sont 
actifs). Revenez au rythme original, et 
augmentez le tempo progressivement 
en gardant la sensation d'égalité. 


(. Koechhin Le Ruisseau limpide 
15 NIVEAU GRAND DÉBUTANT/ CD PLAGE 3 


lève de Gabriel Fauré au 
— Conservatoire, Charles Koechlin 


est l'un des compositeurs français 
les plus originaux et prolifiques de 
la première moitié du XX siècle. || a 
composé plus de 200 œuvres, avec une 
prédilection particulière pour la musique 
de chambre avec instruments à vent, la 
musique pour piano ainsi que la musique 
d'orchestre. Il est notamment l'auteur 


d'un traité d'orchestration qui fait 
toujours autorité. 

Gardez la clarté de la ligne à la 

main droite avec une demi-pédale 
fréquemment changée qui irise le son, 

le ruban de croches parfaitement égal: 
anticipez les passages de main pour une 
horizontalité parfaite. La main gauche 
pose des noires pointées en quintes 
comme d'aériennes colonnes antiques. 


[LL 
‘ 


s APS 
de >. “ MAR C LL 


) sse Dans mon 
petit jardin r NvEAU GRAND DÉBUTANT/ CD PLAGE 4 


par Sikorski est composée de 


l a méthode russe de piano éditée 
pièces courtes (rarement plus 


de 8 mesures). Ses auteurs ne se J : 

préoccupent pas de prime abord de L VLVLILY 24727 
la coordination des mains ensemble DERHHRSÉ PE 6 
(contrairement à ce que font la majorité | 1 À \ Î 
des méthodes de piano), mettant plutôt | - 

l'accent sur la lecture, le rythme et les © œ 9 Do © 


mains alternées. Cette pièce simple dont 
la Scansion semble inspirée d'un chant 
populaire russe demande une bonne 
assise rythmique: attention aux doubles 
croches (où qu elles soient placées dans 


la mesure). Pensez bien à la noire pour 
stabiliser le rythme: battez-la avec les 
pieds ou chantez-la en jouant. 


Aubade 


1 NIVEAU DÉBUTANT/ CD PLAGE 5 


» ette aubade est un petit bijou 
qui explore la tonalité lumineuse 
de mi majeur. Pensez au son 
d'un quatuor à cordes: le violoncelle à 
la main gauche est accompagné par 
les contretemps des violons et altos à 
droite (Notturno du Deuxième Quatuor 
de Borodine). Soignez l'équilibre entre 
le chant et l'accompagnement, et les 
nuances, très précisément indiquées. 
Restez à la blanche pour garder 

le caractère balancé de l'aubade. 


Mesures 9-10 : un bref emprunt à 
simineur fait planer une inquiétude 
passagère, Immédiatement rassurée par 
le retour du majeur mesure Il. De 17 à 
20: les noires d'accompagnement pas 
trop scandées, dans un caractère tendre 
et pianissimo. Mesures 21-25: le mezzo- 
forte subito généreux comme une phrase 
du violoniste Christian Ferras. Mesures 
29-32: de nouveau la courte inquiétude 
du mineur, et le soulagement du mi 
majeur final. 


A la source 
1 NIVEAU DÉBUTANT/ 
CD PLAGE 6 


onstruisez les phrases par quatre 
C mesures (la mesure forte 
étant la troisième), n'oubliez pas 

de jouer le deux en deux des mesures 
1-3-4 (impulsion sur le premier temps, 
en relâchant le deuxième). L'inquiétude 
passagère en do# mineur mesures 16 
à 24 appelle un mezzo-forte subito, 
dans un caractère un peu plus agité. 
On ne revient qu'avec plus de douceur 
au la majeur original mesure 25. 
La source coule de nouveau dans le lit 
du ruisseau (peut-être pourrait-on y 
attraper une truite ?) mesure 36 jusqu'à 
la fin, ralentissez et diminuez jusqu au 
pianissimo final, attaqué avec des doigts 
tendus et précis, comme une pierre 
précieuse brillant au fond de l'eau : 
l'ombre de Schubert... 

Pour plus d'informations sur les liens 
entre Reinecke et Gurlitt voir Pianiste 
HS E.55. 
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C. Koechlin Paysages et marines 
Promenade vers [a MET 1 NIVEAU MOYEN/ CD PLAGE 7 


a pièce commence comme un 
[rome aux promenades de 
Tableaux d'une exposition, sous 
la forme d'un thème et variations. On 
y retrouve les caractéristiques de la 
musique de Koechlin: liberté formelle 
(pas d'indication mesurée, et des 
mesures qui contiennent parfois 12 à 
14 temps), modalité (mode mixolydien), 
accords de neuvième et onzième, 
étalement et élargissement du discours 
jusqu à un climax minéral qu on imagine 
être l'arrivée du promeneur face à 
limmensité de la mer (dernière page). 


Le thème est indiqué «lié mais pas 

trop », confortant l'idée de promenade 

le nez au vent. Le choral à quatre voix 

de la variation 1 se développe jusqu à 

un surprenant accord cristallin en ré 
majeur. Les accords sont de plus en 

plus riches, mais aussi de plus en plus 
larges : n hésitez pas à les arpéger ou à 
les jouer en deux blocs, notamment ceux 
de la main gauche. La variation 2 voit le 
retour de la promenade à deux voix en do 
majeur, puis un appel dans l'aigu élargit 
considérablement le discours jusqu'aux 
grands accords de neuvième (mesure 4). 


R. Schumann Scènes de la forêt 
L'Oiseau prophète r niveau moyen’ cp PLAGE 8 


romantisme allemand, notamment 

en littérature et en musique. 
Les titres de ce cycle le prouvent : 
Fleurs solitaires, Paysage souriant, 
Chant de chasse etc. Préfigurant à sa 
manière Messiaen et Ravel, Schumann 
entreprend d'imiter un chant d'oiseau 
dans cette pièce qui compte parmi 
les plus originales et marquantes du 
compositeur. 
Avant toute chose, il faut comprendre 
le rythme écrit par Schumann 
(exemple 2). Il est indispensable 
de garder cette identité rythmique 
pendant toute la pièce, car elle est 
en grande partie responsable du 
mystère et de la poésie de ce chant 
d'oiseau. Mesures 1 à 8: respectez 
scrupuleusement les silences notés 
par Schumann sur les troisièmes 
temps, ils durent toujours une 
noire pointée : l'oiseau chante, puis 
s'interrompt. Observez à la loupe 
comme Schumann est précis avec la 
pédale. Le doigté systématique que | ai 
indiqué au début est bien sûr indicatif, 
mais si jamais vous l'adoptez, il vous 
faudra glisser légèrement le pouce 
répété de la touche noire à la touche 
blanche (exemple 1). 
Mesures 9 à 16: les silences se font 
plus rares et plus courts |usqu à 
disparaître sous l'assaut de la virtuosité 


| a nature est omniprésente dans le 
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du chant de l'oiseau, ce que Schumann 
traduit par un contrepoint savant qui 
fait passer le motif principal d'une main 
à l'autre. Ce passage demandera du 
temps et du travail lent pour l'assimiler 
au tempo. Prenez garde aux clefs de sol 
et de fa changeantes à la main gauche 
et qui peuvent engendrer des erreurs 
de lectures (mesures 10 à 13), ainsi 
qu'à la dernière double croche main 
droite mesure 11, trompeuse (on a 
souvent tendance à la jouer en triple). 
(exemple 2) 

Les versions de référence : Haskil, 
Richter, Kempff, Arrau. 


Rythme oiseau prophète 


; Se + + —+ _— 
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Décomposition 
rythmique 


Valeur rythmique — 


Temps dans lamesure M | 4 


La variation 3 commence à nouveau 
comme un choral grave, puis fait place 
à un jeu d'accords parallèles — «comme 
des souffles frais et légers » — que 
Debussy n'aurait pas renié.… 

Variation 4 et coda: retour en sol (mode 
mixolydien), la tonalité originale. Le 
thème part de la basse pour gagner 
progressivement les deux mains et 
exploser dans une gamme par tons 
montante à la main droite: la mer, enfin! 
À écouter: la version passionnante 
du pianiste et compositeur australien 
Geoffrey Douglas Madege. 


Glissez le pouce 
entre le do# etleré 


Exemple 1 
Exemple 2 
= = 1 


el v [livre des Préludes 
Des pas sur ir la neige & NIVEAU AVANCÉ/ CD PLAGE 9 


+ "NES deux pages d'une délicatesse 
et d'une poésie mystérieuse 
sont construites sur un ostinato 
rythmique à la main gauche. Si Debussy 
récusait lui-même tout figuralisme 

(et a délibérément inscrit les titres 

de chacun de ses préludes entre 
parenthèses à la fin de chaque pièce, 
comme une Suggestion), on ne peut 

s empêcher d'imaginer les empreintes 
de pas, ré-mi (pied gauche) et mi-fa 
(pied droit). La musique de Debussy 
demande une précision d'horloger : 
pour dessiner les plans sonores, doser 
la pédale, jouer toutes les nuances 


indiquées, et ici particulièrement 

pour garder la régularité rythmique 

de l'ostinato. Dès les premières 
mesures, faites une vraie différence 
entre la nuance piano de la main droite, 
« parlée », et la nuance pianissimo 

de la main gauche, « murmurée ». 
Comptez à la noire ou à la croche pour 
être Sûr d'avoir le compte des quatre 
temps. Travaillez aussi sans pédale 
pour tenir Un maximum de notes 
longues avec les doigts, cela vous 
évitera d'avoir une pédale trop 
envahissante (par exemple, mesures 8 
à 13). Jouez les ponctuations 


«d'interruption du discours » mesures 
2, /, 15 et 18, sortes de micro-silences 
qui renforceront le caractère 
mystérieux de la pièce. Mesures 20-21 
à 25, la transformation du si bécarre 
main droite en do bémol donne soudain 
un sentiment de plénitude et 
d'incarnation. Debussy note d'ailleurs : 
«expressif et tendre », «en animant 
surtout dans l'expression ». Cette 
section reviendra ensuite mesures 29 à 
32 «comme un tendre et triste regret ». 

+ Parmi les versions à écouter: 
Michelangeli, Gieseking, Ciani, Monique 
Haas, Alain Planes…. 


F. Couperin ITF livre de pièces de clavecin 
La Linotte effarouchéc [5 NIVEAU AVANCÉ/ CD PLAGE 10 


e Turbulent, Sœur Monique, 
E Attendrissante.. Couperin est 

le peintre des passions de l'âme 
du XVII siècle français. || a composé 
27 ordres (suites) pour le clavecin. Le 
Quatorzième ordre du Livre [Il évoque 
différents oiseaux tels que le rossignol, 
la fauvette, ou la linotte. 
Dans cette pièce rapide et sans pédale, 
il faut trouver le maximum de précision 
dans les attaques, et notamment au 


passage des ornements, qui seront 
courts dans un flot de croches continu, 
mais longs sur une noire pointée (voir 
mesures 1 et 3). 

Ne forcez jamais le son, les doigts 
tendus dans le clavier, rebondissants 

à l'impact : ne cherchez pas à lier les 
notes, mais au contraire à dire chacune 
avec une clarté égale. Les ornements 
sont une source de difficulté: travaillez- 
les lentement, en contrôlant bien 


le nombre de battements que vous 
déciderez de leur donner. Mieux 
vaut en supprimer ou en raccourcir 
certains s ils alourdissent trop votre jeu 
(notamment à la main gauche). 

> Écoutez les versions au clavecin 
de Blandine Verlet, Olivier Baumont 
où Noëlle Spieth. 

>» Pour le détail du tableau des 
ornements, voir Pianiste n°115, 
page 57 + 
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E JAZZ de 


Paul Lay 


Cet été, notre professeur a pris la clé des champs 
pour mettre en musique une promenade en forêt. 


Il vous invite à vous plonger dans un paysage sonore, 


au gré d'un ostinato rêveur, et à prolonger la balade 


en suivant les sentiers de vos propres improvisations. 


onjour à tous, pour ce numéro 
consacré à la nature, je vous 


propose une composition que | al 


écrite tout récemment juste après 


une balade en forêt, non loin de Rueil- 
Malmaison. 
> La composition est découpée en trois 
parties: 

Un thème À 

Un thème B 

Une partie C pour l'improvisation 
> Le morceau est basé sur un ostinato 
main gauche composé d'un empilement 
de quintes. 
Cet ostinato représente pour moi le reflet 
sonore de cette longue promenade 
en plein bois. 
> J'ai trouvé intéressant de le colorer 
en quintes en utilisant différents 
enchaînements harmoniques ainsi 
qu une mélodie à partir de la lettre A. 
B est donc un développement, et la 
lettre C est la grille harmonique sur 
laquelle nous allons improviser, qui est 
basée sur la mélodie du morceau. 


Clés de travail 

et d'interprétation 

Dès les deux premières mesures du 
morceau, le plus important est de créer 
un climat. Imaginez un paysage boisé 
qui S ouvre autour de vous. 

-» Mesure 3, la mélodie apparaît, pensez 
à bien écouter l'addition sonore des deux 
mains, à être bien précis rythmiquement 
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à la main gauche notamment, même 

si l'on utilise la pédale. Ne jamais oublier 
que la pédale peut s avérer être 

un cache-misère. 

> Dans la progression de la partie À 

à la partie B, n'oubliez pas de créer un 
mouvement pour amener cette nouvelle 
partie. Puis, à partir de la mesure 19 

la musique Se détend doucement. 


improvisation 

Pour le travail de l'improvisation 

partie C, une fois n'est pas coutume, 

je vous propose d'isoler chaque 

accord différent, et de jouer l'accord 
correspondant puis la gamme, et de 
commencer à Improviser sur chacun 
des accords, de manière rubato. (Voir 

la séquence l et l'extrait sonore) 

> Une fois que vous êtes plus à l'aise 
sur l'improvisation de chaque mesure 
isolée, repérez les notes communes, 

et commencez à jouer la grille en entier 
en formant des phrases qui s enchaïînent 
de mesure en mesure. (Voir séquence 2 
et extrait sonore) 

+ Pour l'étape suivante, jouez à tempo, 
en improvisant à la main droite, avec 
une main gauche en débit de croche 


(séquence 3) puis en double (séquence 4) 


> Puis, dernière étape, variez votre main 


gauche en alternant les débits de croches, 


double-croches et silences, tout en 
gardant le tempo! 
Bonne balade ! + 


BIO EXPRESS 

Paul Lay est pianiste 

et compositeur. || a étudié 

au conservatoire de Toulouse 
puis au CNSM, département 
jazz et musiques improvisées. 
En 2014, il reçoit le grand 

prix du disque de jazz 

de l'académie Charles Cros 
pour son album Mikado. 

En 2016, l'Académie 

du jazz l'élit meilleur artiste 
jazz français de l'année. 

Dans son disque, Thanks 

a Million, avec le trompettiste 
Éric Le Lann, il rend hommage 
à Louis Armstrong. Son dernier 
album, Deep Rivers, est sorti en 
janvier 2020 chez Laborie Jazz. 
paul-lay.com 
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POUR ALLER PLUS LOIN 


par Alain Lompech 


Anecdotes et recommandations autour des œuvres du cahier de partition 


Albert Lévêque 
et la méthode russe 


orsque | étais minot, mes 
| poesseur me jouaient la pièce 

qu'ils me donnaient à travailler. 
Admiratif et incrédule, | écoutais en 
me disant que jamais je n y arriverais, 
tant cela semblait difficile quand la 
pièce allait vite (!), ne me doutant pas 
toujours que les difficultés à vaincre ne 
viendraient pas toutes de cet aspect, 
loin de là même, mais d'harmonies 
complexes à contrôler avec la pédale, 
de pièges rythmiques, de phrases qu'il 
faudrait articuler les unes aux autres, 
du son qu'il faudrait moduler, de voix 
entrelacées qu'il faudrait entendre... 
Rien n'était en fait plus difficile que les 
fugues du Clavier bien tempéré et que 
certaines des Inventions à trois voix 
de Bach qui avaient, elles, semblé si 
simples, si évidentes sous les doigts 
d'Albert Lévêque (1900-1972). Il jouait 
tout de mémoire et de façon parfaite, 
en ayant ce don inouï de saisir l'esprit 
de chaque œuvre. Plus tard, au second 
piano, il jouerait en même temps que 
son élève, un procédé typiquement 
russe encore appliqué aujourd'hui. D'où 
vient cette méthode ? Il était sorti de 
chez Lazare-Lévy et de chez Francis 
Planté dont il avait été le disciple 
préféré. Îl en parlait avec admiration à 
la fin des années 1960, comme s'il avait 
quitté hier ce pianiste qui avait joué 
avec Liszt à deux pianos, s était produit 
à Moscou, invité par les Rubinstein, et 
avait assisté aux obsèques de Chopin, 
à la Madeleine, alors qu'il n'était qu'un 
enfant. Il faisait, d'ailleurs, en plus 
de Bach, travailler des petites pièces 
pour piano de compositeurs russes 


spécialement conçues pour les enfants. 
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S'inspirer 


des grands interprètes 


quand on travaille seul à la maison — 

qu'il faut avoir une image mentale de 
la pièce qu'on veut apprendre, pas pour 
copier ce que l'on entend, mais pour l'in- 
tégrer au point qu'on en ressente physi- 
quement les effets. Alors, évidemment, 
il convient de ne pas se tromper. 
Par exemple, L'Oiseau prophète est 
tiré des Scènes de la forêt de Schumann. 
Cette pièce est noire, inquiète; elle doit se 
jouer les yeux grands ouverts, les sens aux 
aguets. Clara Haskil a parfaitement saisi 
cet esprit fantomatique et angoissant 
dans un enregistrement célébre qu'il faut 
vraiment connaître, si l'on veut se mettre 
sur la bonne voie. 
> De la même façon, Des pas sur la neige, 
de Debussy, n'est pas juste une étude 
de sonorités ouatées qui émergeraient 
d'un silence hivernal. Chaque accord 
laisse apparaître une tache de sang: 
c'est un drame dans le silence d'un pay- 
sage enneigé. Écouter Catherine Collard 
dans cette pièce révèle le sens profond 
de cette œuvre... comme l'interprétation 
de Nelson Freire d'ailleurs. Les écouter 
rendra plus simple la mise en musique 
de ces petits paquets de sons mystérieux 
qu'il faut savoir retirer du clavier autant 
que les y déposer... 
> La nature, encore, avec La Linotte 
effarouchée. Évidemment, elle n'a pas 
été pensée pour le piano, mais bien malin 


| e crois vraiment — particulièrement 
| 
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celui qui affirmera que Couperin n'au- 
rait pas aimé l'entendre chanter dessus. 
Cependant, c'est vers un claveciniste 
qu'il faudra se tourner pour se pénétrer 
de l'esprit de cette pièce et comprendre 
comment intégrer les ornements à la 
ligne, ne pas traîner en route, ne pas trop 
en faire non plus sur le plan expressif... 
Sur Youtube, l'excellent Luc Beauséjour 
montrera la voie. 

> Autre oiseau, mais plus amoureux, 
donc plus insistant et poète, le rossignol 
qu'Enrique Granados fait chanter dans 
Quejas o la Maja y el Ruiseñor, extrait 
des Goyescas… il faut filer sur Youtube, 
encore et toujours, pour voir et entendre 
Alicia de Larrocha filmée en 2001. afin de 
comprendre la conjonction du son et du 
geste (youtube.com/watch?v=ezREohg&- 
JQM). La prise de son est précaire, mais 
les mains de la pianiste transcendent les 
conditions matérielles. 

+ De tous les pianistes compositeurs du 
passé ayant atteint le plus haut niveau 
imaginable dans les deux disciplines, 
Rachmaninov est celui qui aura eu la 
chance d'enregistrer sa musique. Il existe 
par chance un 78 tours de ses Daisies qu'il 
faut absolument connaître pour tenter 
de capter l'atmosphère presque fuyante, 
si chantante mais si allusive, si fluide et 
naturelle d'une pièce à vrai dire un brin 
énigmatique sans un guide. Et de tous, 
Rachmaninov est le plus autorisé. + 
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À VOTRE PORTÉE 


Diamant noir 


La transcription pour piano des Métamorphoses par 
Samazeuilh permet d'appréhender la richesse et la 


beauté de cette œuvre crépusculaire de Richard Strauss. 
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Richard Strauss 
en 1948. 


> Strauss 
Metamorphosen. 
Transcription pour piano 
de Gustave Samazeuilh 
(Boosey & Hawkes) 
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e 12 mars 1945, une tragédie 

donne naissance à quelques- 

unes des plus belles pages de 

la musique de chambre — les 

Métamorphoses, œuvre pour 
23 cordes de Richard Strauss écrite au 
crépuscule de sa vie. Ce jour-là, le 
prestigieux opéra de Vienne s écroule 
sous les bombardements des Alliés, 
subissant le même sort que celui de 
Dresde et de Berlin auparavant. C est 
pour Richard Strauss le dernier acte 
d'une extinction culturelle, laquelle réduit 
en cendre les sanctuaires d'art qui 
avaient jadis accueilli le compositeur et 
ses plus grands opéras. «Je suis 
inconsolable, déplore-t-il. Mes belles cités 
de Dresde, de Weimar, de Munich 
— toutes anéanties !» Le lendemain, 
l'octogénaire prend sa plume et travaille 
sur ce qui deviendra la version ultime de 
ses Métamorphoses, achevées un mois 
plus tard avant qu'il ne s'enfuie en Suisse 
où il vit ses dernières années en exil. 


Les pianistes regrettent à juste titre la 
maigre place qu'occupe leur instrument 
dans le vaste opus du compositeur, 

qui S'est tourné — comme Wagner 

et Mahler — vers les immenses 
possibilités Sonores et métaphysiques 
de l'orchestre et de l'art vocal. Or, il y a 
peu, une transcription pour piano des 
Métamorphoses a été retrouvée dans 
les archives de la maison d'édition 
Boosey & Hawkes. Son ancien directeur 
Ernst Roth, membre de l'entourage 

de Strauss, est le dédicataire de cette 
partition signée Gustave Samazeuilh, 
lui aussi ami proche de Strauss et 
d'autres compositeurs de renom. La 
transcription permet aux pianistes ainsi 
qu'aux chefs d'orchestre, compositeurs 
et musicologues de décortiquer 
l'incroyable orfévrerie et les symboles 
dissimulés de cette œuvre complexe. 
On voit apparaître dans les premières 
mesures le spectre de Jristan et Isolde, 


la mélodie retraçant les contours du 
fameux Prélude de Wagner. Or, à la place 
du désir ardent, le thème de Strauss 

se plonge d'emblée dans la méditation 
solennelle, ses harmonies aux couleurs 
éphémères appartenant entièrement 

à l'univers de l'orchestre. Le thème se 
déploie comme un éternel souffle, bercé 
entre la tranquillité de la basse et les 
déferlements de la main droite. 

À la 9° mesure, l'énonciation d'un thème 
funèbre interpelle par la gravité de sa 
courbe descendante et par sa tonalité 
imposante de do mineur. Cette brève 
phrase «échappée de ma plume », 
comme le raconte le compositeur, 

ne dévoile sa source qu'à la fin de 
l'œuvre. C'est la Marche Funèbre de la 
Symphonie « Héroïque » de Beethoven, 
dont les quatre premières mesures 
sont citées dans la basse à quelques 
mesures de la fin, accompagnées de 
l'inscription «/n Memoriam !». Sous 
l'élan d'une imagination inépuisable, 
les Métamorphoses s animent comme 
un être vivant, leur polyphonie sinueuse 
semblant se générer spontanément. 

Si la richesse thématique ne tombe pas 
facilement sous les doigts du pianiste, 
c'est aussi l'occasion de se rendre 
compte des limites de l'instrument 

et des raisons pour lesquelles il subit 
une transformation radicale lors 

des xx°et xxI° siècles. 


La signification précise de l'œuvre 

reste une énigme. Fut-elle un hommage 
à Goethe ou un dernier testament 

du compositeur lui-même ? L'effet de 
cette musique est brutal, révélant le 
traumatisme d'un monde désenchanté, 
la dévastation d'une culture effondrée 

et la profonde tristesse d'un compositeur 
en deuil. Mais dans ses moments 
lumineux, les Métamorphoses 
témoignent également d'une force 
créative dont la lumière vient éclairer 

ce chapitre noir. + Melissa Khong 


METAMORPHOSEN 


Piano transcription by 
GUSTAVE SAMAZEUILH RICHARD STRAUSS 
(1877-1967) (1864-1949) 
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PIANOS À LA LOUPE 


Les pianos de... Ft 


JEAN RONDEA 


À L'OCCASION DE LA SORTIE DE SON DERNIER OPUS CONSACRÉ 
À LA MUSIQUE BAROQUE FRANÇAISE, NOUS AVONS INTERROGE 
LE PIANISTE ET CLAVECINISTE SUR LES INSTRUMENTS DE SA VIE. 


Quel est votre 
piano de travail? 
Je pense que j ai un pro- 
blème. Je viens d'acheter, la 
semaine dernière, un nouveau 
piano. Encore un... C'est le 
cinquième. Bon à vrai dire, 
j ai déménagé, et il me fallait 
absolument un instrument. 
Or, chez moi, ce n'est vrai- 
ment pas grand. J'ai donc pris 
un piano droit Yamaha, le pre- 
mier de la gamme. Il me fallait 
un instrument à la fois petit 
et plutôt fiable car j'habite au 
bord de la mer et les condi- 
tions d'hygrométrie peuvent 
compromettre la stabilité de 
l'instrument. Pour le moment, 
c'est donc sur ce piano droit 
que Je travaille. 


Un piano 


madeleine 
de Proust ? 


Je me souviens du piano de 
mon professeur d'improvisa- 
tion lorsque j'étais adolescent. 


_—— 

$ 
TR 
“isréns B 


58 | Pianiste juillet-août 2020 


C'était un Schimmel que j’af- 
fectionnais tout particulière- 
ment, et sur lequel j'ai exploré 
chaque mode, un par un. J'y 
ai cherché des architectures 
d'accords, des phrases, j'y ai 
fait un grand nombre d’exer- 
cices de son, d'écoute et de 
recherche. C'était un véritable 


\ 


\ f 
Lt 
j »' sn 


+ 
| 


laboratoire ! Jai également un 
souvenir très vif d'un piano 
Fazioli qui était dans une salle 
d'examen lorsque je faisais 
mes études au CNSM de Paris, 
et que je touchais à la moindre 
occasion. C'est le genre de 
piano qui vous fait croire que 
vous avez un beau son. J'ai 


également rencontré un piano 
du début du xix° siècle qui fai- 
sait sonner Beethoven comme 
aucun autre: une expérience 
unique ! D'une manière géné- 
rale, j'ai eu la chance d’être au 
contact d’un certain nombre 
de pianos historiques, anciens, 
et qui avaient été particuliè- 
rement bien restaurés. Là, on 
entre dans un univers vérita- 
blement large et excitant ! 
Un piano idéal ? 
À vrai dire, pour moi, le piano 
est avant tout un lieu d’écri- 
ture, de recherche, d’explo- 
ration. Il doit être un peu 
comme une cabane d'enfant 
réconfortante, ou comme un 
feu de cheminée. Je l’aime 
doux, feutré, rond, chaud, 
idéalement droit et bas, le tou- 
cher plutôt léger, amical, des 
médiums-graves envoûtants, 
qui donnent envie d’y rester, 
et des aigus détendus, modé- 
rés, un son dont on ne $e lasse 
Jamais. * 

Propos recueillis 

par Lou Heliot 

” Jean Rondeau et Thomas 
Dunford Barricades, Erato 2020 


SDP 


Notre sélection 


de pianos nomades 


CET ÉTÉ, VOUS SOUHAITEZ VISITER LES ENDROITS LES PLUS 
RECULÉS DE L'HEXAGONE TOUT EN CONTINUANT À JOUER? AVEC 
SIMPLEMENT UN PEU D'ESPACE AUX CÔTÉS DE VOS BAGAGES ET 
UNE PRISE ÉLECTRIQUE, CES DEUX INSTRUMENTS NUMÉRIQUES 
POURRONT VOUS ACCOMPAGNER DANS VOS PÉRÉGRINATIONS. 


CASIO 
PX-53000 


Créée en 1946, la marque 
japonaise Casio s’est mise 
à la conception de claviers 
électroniques dès 1978 grâce 
à la volonté de Toshio Casio, 
l’un des quatre frères fonda- 
teurs, et lui-même passionné 
de musique. Deux ans plus 
tard, en 1980, la firme sort le 
premier clavier portable au 
monde, le Casiotone 201, dis- 
posant de 49 sons différents, 
ce qui était une véritable révo- 
lution technologique. Par la 
suite, en 1987, le synthéti- 
seur FZ-1 fait son apparition 
au catalogue, ainsi que les 
Celviano en 1990, avant que 
l'entreprise développe une col- 
laboration historique avec le 


facteur C. Bechstein pour la 
création et la commercialisa- 
tion de la série Grand Hybrid 
en 2015. Casio a ainsi vendu 
plus de 70 millions d'ins- 
truments à travers le monde 
depuis sa création! 

Le modèle PX-S3000 de la 
gamme Privia reprend l’es- 
sence même du concept ori- 
ginal de la gamme, à savoir 
un design extrêmement 
compact et un poids plume : 
il fait moins de 12 kilos! 
L'instrument est aussi doté 
de la technologie bluetooth 
ainsi que d’une interface com- 
patible i0S et Androïd per- 
mettant un contrôle total du 
clavier depuis votre tablette ou 
votre smartphone. 

Il propose trois modes d’uti- 
lisation. Un premier mode 


adapté pour la musique dite 
classique, un second mode 
permettant d'émuler (simu- 
ler) un son surround parfaite- 
ment adapté pour l'utilisation 
de l'instrument comme haut- 
parleur externe, notamment 
grâce à la connectivité blue- 
tooth, ainsi qu'un dernier 
mode plus adapté au jazz et à 
la pop avec un son qui entoure 
l'utilisateur lorsqu'il joue. 

Mais que dire sur le sujet qui 
intéresse de nombreux pia- 
nistes, celui du clavier et de 
la sensation qu'il procure ? 
Le toucher est plus gradué 
qu'auparavant et la «réponse 
marteaux» mieux retranscrite 
lors de la frappe. En pratique, 
il ne s’agit évidemment pas 
d'un clavier de piano acous- 
tique avec la mécanique qui 


le constitue ou bien encore 
de la série Grand Hybrid de 
la marque, mais cela est tout 
à fait logique car il s'agit d'un 
clavier à 899 euros. Il trouvera 
facilement sa place dans votre 
moyen de transport et, de plus, 
il est fourni avec une housse. 
Le pédalier, que nous vous 
recommandons vivement, est 
en option ainsi que les pieds, 
pour un usage sédentaire. 


GEWA 
DP340G 


L'entreprise allemande fondée 
en 1925 par Georges Walther 
dans le berceau historique de 
la lutherie d'Adorf a décidé 
de conquérir le marché du 
piano numérique avec des 
modèles estampillés made in 
Germany. Gewa est une entre- 
prise installée dans le monde 
musical depuis plus de quatre- 
vingts ans, que cela soit dans 
le domaine de la lutherie, des 
instruments à vent ou bien 
encore des percussions. 
Disponible pour moins de 
1 200 euros, en blanc mat, 
palissandre, ou noir mat, le 
DP340G reprend les mêmes 
spécifications techniques 
que le DP300G, à savoir une 
mécanique lestée permettant 
d'obtenir de très agréables 
sensations, quelle que soit 
votre agilité pianistique, et 
des résonances fidèles. Le 
DP340G peut se désolidari- 
ser de son meuble et ainsi être 
transporté où que vous le sou- 
haitez. Il reste cependant rela- 
tivement lourd à manier seul 
et ne dispose pas d'une housse 
de transport. Inversement, il 
s agit d'un excellent instru- 
ment numérique pour ceux 
qui désirent se (re)mettre au 
piano, mais qui ne bénéficient 
pas d’une place suffisante pour 
un piano acoustique, ou bien 
encore aux professionnels qui 
souhaitent travailler à toute 
heure du jour et de la nuit 
sans heurter leur voisinage. 
Car, oui, la qualité de cet ins- 
trument permet de répondre 
aux exigences du professionnel 
comme de l’amateur. + 

Paul Montag 
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D. MAMBRETTI 


Éclats d'Italie 


OTTORINO RESPIGHI (1379-1936) 
Œuvres complètes pour piano, 
premier volume 

Giovanna Gatto Toccata Classics 2019 


musicologique, cette parution 

permet de prendre la mesure de la 
personnalité tôt affirmée du maître 
italien : dès la Sonate en fa mineur, 
écrite à 19 ans, percent ses traits essen- 
tiels, sous le caractère au premier abord 
académique de l'écriture. Motifs frag- 
mentés, saillies profuses, intempestives 
et fantasques héritées des toccatas ba- 
roques (avec une forte empreinte de 
Bach), romantisme stylisé faisant dans 
les deux Préludes la part belle à une 
monumentale déclamation à la Busoni, 
entrelardée d'interjections d'un hu- 
mour évoquant les Péchés de vieillesse 


Fr 
É mu par une solide recherche 


de Rossini. Les trois sages Andante, datant des bancs de l’école, laissent pressentir, sous leur 
pâle chromo mozartien, ce génie de l’archaïsme poétique qui conférera plus tard toute leur 
saveur aux chefs-d'œuvre. La Toccata en ré dorien, de 1916, l'illustre avec la surprise majeure 
de son imposante coda à la Bach. 

Les Trois Préludes sur des mélodies grégoriennes (1921) sont le génial aboutissement de ce 


style romantique érudit. Polyphonie à la fois dense et aérée, raff- 


nement impressionniste de l'harmonie et équilibre souverain de 
la texture pianistique font surgir des visions mystiques comme 
autant de vitraux jetant leurs feux dans la sereine clarté d'une nef 
au couchant. Moins romantique que Michele d'Ambrosio (Brilliant 
Classics, 2014-2015), Giovanna Gatto, très avare de pédale, sculpte 
les détails dans une approche à la pointe sèche, inédite mais mé- 


ditée et bienvenue. + 


Jaz 
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PIANO VARIATIONS 
ON JESUS CHRIST 


SUPERSTAR 


“ 
Ottormo RE SFIG HI 


Michel Fleury 


pour piano, y ajoutant 
un Prélude personnel. Il 


instrumentale seulement 


Stefano Bollani Alobar/ UVM. 

+ Après avoir vu Jésus Christ 
Superstar à 14 ans, Stefano 
Bollani attendra cinquante 
ans et une cinquantaine de 
disques sous son nom pour 
enregistrer sa propre version 
des musiques du film dues à 
Andrew Lloyd Webber, version 


improvise ici sur les mélodies 
et chansons originales en 
suivant son esprit ludique 

et musical créé par les 
nombreux genres, traditions, 
styles et rencontres qui ont 


influencé son propre langage. 


Pour ces Piano Variations 
Bollani a décidé d'accorder 


J.-S. BACH 

Concertos pour deux clavecins 
BWV 1060 à 1062. Prélude et 
Fugue BWV 552 

Olivier Fortin, Emmanuel 
Frankenberg (clavecin), 
Ensemble Masques 

Alpha 

+ C'est au milieu des 
années 1/30 que Bach 
adapta pour deux clavecins 
des concertos autrefois 
pensés pour hautbois et 
violon (BWV 1060), deux 
violons (le fameux BWV 1043 
devenant le BWV1062) et un 
duo Sans accompagnement 
(BWV 1061). Les artistes 

ont eu l'heureuse idée de 
leur adjoindre ici le Prélude 
et la Fugue qui ouvrent et 
referment respectivement 

la Clavier-Übung II!, destinée 
à l'orgue. 

À la suite de Fabio Bonizzoni, 
Céline Frisch, Béatrice Martin, 
Bertrand Cuiller, Ottavio 
Dantone, Aapo Häkkinen, 
Frédérick Haas, Masaaki et 
Masato Suzuki, mais aussi 
Pierre Hantaï, Olivier Fortin 
et Emmanuel Frankenberg 
ont choisi un quintette à 
cordes comme partenaire, 
effectif instrumental supposé 
du Collegium Musicum que 
dirigeait Bach à Leipzig en 
ces années. Si l'histoire ne 
peut valider définitivement 
cette option, la musique lui 


le piano à 432 Hz, c'est-à- 
dire que la fréquence du /a, 
sixième note de la gamme 
diatonique, est une vibration 
oscillant 432 fois par seconde 
contre 440 fois pour le Ja 
utilisé la plupart du temps en 
musique. Est-ce pour cela que 
son piano raconte et chante 
l'histoire avec une chaleur 

et une joie évidentes, mais 
surtout un sens indiscutable 


donne raison: elle démêle en 
effet une polyphonie souvent 
complexe et fait entendre 

ici une partie de violon 
calquée sur la main droite 
d'une partie de clavecin, 

là le rythme trochaïque de 

la basse (mouvements lents 
des BWV1060 et 1062). 
Malheureusement, la prise de 
son, qui a préféré la densité 
de la matière à la finesse 

du trait, ne permet pas de 
distinguer correctement 

les pupitres. Cela dit, elle 
n'empêche pas d'apprécier 
le jeu délié, délicat (BWV 
1062/2) et enthousiaste 
(BWV1062/3) des deux 
solistes, nila majesté 
rayonnante du diptyque 
BWV552. Philippe Venturini 


RACHMANINOV 
Etudes-Tableaux (intégrale) 
Alberto Ferro 

MUso 

+ Études-Tableaux: l'intitulé 
résume l'enjeu. Ces dix- 

sept pièces (écrites entre 
1911 et 191/) exigent de leur 
interprète une technique 
supérieure alliée à un profond 
sens narratif. Parmi les plus 
remarquables pianistes 
italiens de sa génération, 
Alberto Ferro (né en 1996 et 
remarqué au Concours Reine- 
Elisabeth et au Clara Haskil) 
relève le défi au moyen d'un 


du cantabile ? Non, sans 
doute. Le talent d'un de nos 
meilleurs pianistes européens 
est ici indéniable et emporte 
l'adhésion haut la main... et 
l'oreille. Jean-Pierre Jackson 


10 YEARS 

The Fred Hersch Trio 
Palmetto/ Bertus 

Au cours de la dernière 
décade, Fred Hersch 


jeu parfaitement dominé qui 
s attache à sonder le détail 
de pages foisonnantes et 
énigmatiques, Sans jamais 
en dévoyer le feu virtuose 

ni le lyrisme. À d'autres 

les effets de manche, 

le sentimentalisme et le 
chromo ! D'un souffle intense 
pour les unes, d'une poésie 
décantée pour les autres, 

les Études-Tableaux du jeune 
interprète témoignent d'une 
approche aussi sobre que 
captivante. Alain Cochard 


MIASKOVSKY 
Sonates pour piano 1,5 & 9 
Lydia Jardon 
Ar Ré-Sé 
> Comme son ami 
Prokofiev, Nikolaï Miaskovsky, 
compositeur soviétique 
tombé dans l'oubli au 
cours du xx° siècle, laisse 
à la postérité neuf sonates 
pour piano. Après lui avoir 
consacré un premier disque, 
Lydia Jardon continue son 
exploration en tirant un arc 
fascinant entre deux sonates 
de jeunesse et la dernière, au 
calme rayonnant. Les trois 
pièces s'animent à merveille 
sous le jeu évocateur de la 
pianiste dont la clairvoyance 
fait résonner le lyrisme et 
l'ampleur de cette musique 
profondément romantique. 
Melissa Khong 


s est révélé comme l'un 
des pianistes importants 
de la scène musicale 
internationale. Avec son 
trio resté soudé depuis 
dix ans, composé de John 
Hebert à la contrebasse 
et Eric McPherson à la 
batterie, il a multiplié 

les prestations mêlant 
standards et compositions 
personnelles sur toutes 


les Scènes, notamment au 
Village Vanguard de New 
York. Un élégant coffret de 
ses Six derniers albums 
sous pochette carton (Whiri, 
2 CD Alive at The Vanguard. 
Floating, Sunday Night at 
The Vanguard et Live in 
Europe), pourvu d'un livret 
de 12 pages, les regroupe, 
permettant d'apprécier la 
continuité avec laquelle sa 


LE COUP DE 


DE 


Laure Mézan 


Amitié musicale 


ON TOUR 
Raphaël Sévère et Paul Montag \irare 


orti en plein confinement, l'album On tour nous 
rappelle à quel point l'amitié musicale se construit 
sur les routes, en tournée. C’est en grande partie aux 
États-Unis que Raphaël Sévère et Paul Montag (notre 
collaborateur) ont nourri leur complicité autour d’un réper- 
toire qui, de ville en ville, de concert en concert, est devenu 
source d’'explorations, d’audaces et de réflexions. La lecture 
qu'ils nous en livrent, au disque, est saisissante d’inventivité 
et d'expressions. Entre volubilité et lyrisme, accents populaires 
et rythmes jazzy, les deux musiciens nous entraînent en 
voyage, de l’Europe de l'Est aux États-Unis, revisitant des 
standards du répertoire tout en nous invitant à la découverte. 
Au cœur de ce programme: la célèbre Sonate pour clarinette 
et piano de Poulenc, dont ils soulignent si bien l'excentricité 
comme la poignante nostalgie. Avec Barték, Weiner et 
Lutoslawski, c'est le monde paysan, dans sa rudesse, sa mé- 
lancolie et sa fantaisie qu'ils célèbrent, témoignant d'un re- 
marquable sens de la narration et de limitation. C’est ainsi 
que le piano sait se faire percussion ou cymbalum, que la 
clarinette se pare d’inflexions tziganes ou de mélismes orien- 
talisants, que les deux instruments jouent parfois sur les 
confusions de leurs timbres. Et quelle belle idée d'avoir mis à 
l'honneur la Sonate du jeune Bernstein, dans laquelle s'ex- 
prime déjà la fibre mélodique et 
swinguante de l’auteur de West Side 
Story. C'est au compositeur améri- z 
çain que Raphaël Sévère rend hom- à 
mage à travers une ensorcelante un) Ni 
pièce de sa composition qui 
conclut, en beauté, ce programme 
aussi contrasté qu'exaltant. + 


musique combine dignité, 
inventivité et générosité 
d'esprit. On y perçoit aussi 
comment la pratique et 
l'expérience apportent 
progression dans la clarté 
d'énonciation, l'utilisation 
plus tranquille du silence et 
l'accession à une simplicité 
dont l'évidence est le fruit 
d'une lente mais superbe 
conquête. + J-P. J. 
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Seong-Jin Cho 


Esprit 


| Aa CE À in 1. 


A 


vagabon 


DANS SON NOUVEAU DISQUE, LE VAINQUEUR 
DU CONCOURS CHOPIN 2015 EXPLORE 
AVEC FERVEUR LE RÉPERTOIRE ROMANTIQUE. 


omment vivez- 
vous cette période 

particulière ? 

La scène me manque. 
À part des événements vir- 
tuels, je n’ai pas joué de concert 
depuis le 10 mars. Je ne suis 
jamais resté aussi longtemps 
chez moi à Berlin, c’est une 
nouvelle expérience! Ma vie 
quotidienne en ce moment 
n'est pas très différente de mon 
rythme habituel quand je suis 
ici: promenades matinales en 
ville ou dans un parc, puis le 
déjeuner et le piano. La seule 
chose qui change est de ne pas 
voir mes amis le soir. Ft, bien 
sûr, l'incertitude autour des 
projets. Nous avons prévu d’en- 
registrer le Deuxième Concerto 
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de Chopin avec l'Orchestre 
symphonique de Londres et 
Gianandrea Noseda. Mais nous 
ignorons si le projet sera main- 
tenu... C'est le grand désordre! 
Votre disque The Wanderer 
qui vient de paraître signale 
un retour au répertoire 
romantique après vos 
disques dédiés à Debussy 
et à Mozart... 

J'avais envie d’un récital s’inspi- 
rant du répertoire romantique. 
La Sonate de Liszt, que j'ai tou- 
jours voulu enregistrer, fut le 
germe de cette exploration. 
C’est une œuvre simonumen- 
tale, profonde et sérieuse! Et 
sa dimension narrative sur les 
thèmes de l'amour et de la mort 
nous transporte au-delà du 


monde ordinaire. Liszt était un 


srand admirateur de Schubert 
— c'est évident dans les trans- 
criptions de ses lieder et dans 
sa version avec orchestre de la 
Fantaisie « Wanderer ». I] m'a 
paru cohérent de construire un 
programme autour de ces deux 
chefs-d œuvre. On observe des 
parallèles dans l'architecture, 
basée sur la forme sonate clas- 
sique tout en apportant une 
continuité révolutionnaire, en 
enchaînant les mouvements 
sans interruption. L'œuvre de 
Liszt est dramatique, diabo- 
lique; on y entend la légende 
de Faust. Dans la Fantaisie, la 
tragédie est présente, mais aussi 
la promesse héroïque — c'est le 
récit d'un homme qui part à la 
conquête du monde. 

Quel rôle occupe la Sonate 
de Berg ? 

Brève et mystérieuse, elle fait 
le pont entre ces deux œuvres 
conséquentes. 


pour son auteur, qui n'avait 
que 25 ans lors de sa compo- 
sition. Schubert clôt le chapitre 
de la première école viennoise; 
Berg en ouvre un nouveau avec 
la deuxième école viennoise 
aux côtés de Schoenberg et 
Webern. À mes yeux, Schubert, 
qui avait l'audace d'explorer 
des harmonies étonnantes, 
est le lien entre ces deux écoles 
car sa musique, progressive et 
singulière, était déjà tournée 
vers le futur. 
Comment abordez-vous des 
œuvres 
si célèbres ? 
Pour trouver de l’originali- 
té, il faut éviter de se laisser 
influencer par d’autres visions. 
En revanche, je me suis tourné 
vers des enregistrements de 
Fischer-Dieskau et de Matthias 
Goerne. Là, l'univers du wan- 
derer prend vie; on imagine la 
solitude de cet homme esseulé, 
mais aussi le sens 


Par ses . «La Sonate de 4 e l’ave : tu k 
ummets LÉPOUS Somme 
mens OPPOSER nue 
anttiss lin ivers delà du monde lit l'orchestre 


romantique de 
Schubert et de 
Liszt, et ses principes de tona- 
lité. J'ai un immense respect 
pour cette œuvre ainsi que 


ordinaire.» 


et ses timbres 
divers ont bâti ma 
vision de cette œuvre colorée. 
La musique vocale et sympho- 
nique peut offrir une source 


H.HAGE 


d'inspiration encore plus riche, 
même quand il s’agit du réper- 
toire pianistique. 
Votre victoire fracassante 
au concours Chopin en 
2015 a-t-elle encore des 
répercussions aujourd'hui? 
Je commence tout Juste à ne 
plus y penser! À la suite des 
résultats, j étais inondé de 
demandes; c'était impossible 
de tout gérer! J'ai enfin com- 
pris pourquoi les musiciens 
avaient besoin d'agents. (rires) 
Aujourd’hui, les voyages et les 
concerts dans des lieux presti- 
gieux sont devenus mon nou- 
veau quotidien. L'effet de la 
nouveauté s’est peut-être dissi- 
pé, mais j'en suis reconnaissant. 
Cela a changé ma vie. 
Qu'est-ce qui vous a incité 
à quitter la Corée et à venir 
en Europe ? 
J'ai toujours admiré la culture 
européenne et son patrimoine 
musical. L'Europe, c'est le ber- 
ceau de la musique classique 
— tous les grands orchestres 
et musiciens s y trouvent. J'ai 
pu prendre conseil auprès des 
plus grands pianistes comme 
Alfred Brendel, Radu Lupu, 
Krystian Zimerman ou Kevin 
Kenner. Quand j'ai quitté la 
Corée, j'avais soif de nouvelles 
expériences. Paris fut un choix 
naturel, et c'est là où j'ai pour- 
suivi mes études dans la classe 
de Michel Béroff. 
Retournez-vous souvent 
à Paris ? 
Paris me manque beaucoup. 
J'y retourne de temps en temps 
pour voir Michel Béroff et 
mes amis, Mais pas aussi SOU- 
vent que je le voudrais. Séoul 
et Berlin, comme toutes les 
grandes capitales, se transfor- 
ment à grande vitesse. Mais à 
Paris, le temps s'arrête. Quand 
je revois mon ancienne école, le 
Conservatoire de Paris, je revis 
mes années étudiantes. Cela 
me remplit de nostalgie et de 
souvenirs, comme si } y habi- 
tais toujours. Ce que Je trouve 
merveilleux à Paris, c’est son 
intemporalité. + 
Propos recueillis par 
Melissa Khong 
The Wanderer, Schubert, Berg, 
Liszt, DG, 2020. 


Partitions 
Beethoven 
redécouvert 


eut-on encore découvrir 

des pépites dans le patri- 

moine de l'immense 
compositeur deux cent cin- 
quante ans après sa naissance ? 
Grâce à deux parutions récentes 
de la maison d'édition Wiener 
Urtext, des surprises nous sont 
encore réservées. En Janvier 
2020, lorsqu'il consulte des ma- 
nuscrits de Beethoven à la bi- 
bliothèque de Vienne, Jochen 
Reutter, responsable de Wiener 
Urtext, tombe sur une courte 
pièce pour piano sans titre, 
jusqu'alors inconnue. 
Comportant seulement seize 
mesures, la mélodie de la main 
droite rappelle le caractère et les 
traits d’une danse allemande. 
Reutter l'intitule Ländlerischer 
Tanz et propose deux types 
d'accompagnements à partir 
des accords esquissés par 
Beethoven. Si les harmonies 
demeurent simples, on recon- 
naît d'emblée la virtuosité am- 
bitieuse de l'écriture et son 


énergie bouillonnante. Le 
même Beethoven, bien avant 
d'écrire son Opus 1, achevait 
déjà à l’âge de 12ans trois so- 
nates pour piano dont l'alliance 
unique de lyrisme et de densité 
anticipe les 32 à suivre. Vu la 
richesse de l'écriture, il est dif- 
ficile de comprendre pourquoi 
ces sonates, qui furent publiées 
en 1783, sont souvent exclues 
du canon célèbre. L'influence 
de Mozart est plus prononcée 
que jamais dans les figurations 
délicates des mouvements lents 
et dans la basse Alberti, si peu 
employée dans les œuvres de 
maturité. Mais le drame bee- 
thovénien se révèle dans la 
2° Sonate, laquelle abrite des 
idées naissantes de la fa- 
meuse « Pathétique ». 

+ M.K. 
” Beethoven, Ländlerischer 
Tanz, Wiener Urtext. 
Beethoven, Trois sonates 
pour piano, WoO 47, Wiener 
Urtext 


La puce 
a l'oreille 
‘est la rengaine musicale 
par laquelle passent tous 
les pianistes novices: La 
Valse des puces. À travers sa 
nouvelle composition Jeux et 
ronde des puces, le jeune com- 
positeur français Florent Nagel 
fait un clin d'œil à ce souvenir 
d'enfance, mais aussi aux 
formes incontournables de la 
musique classique. Le thème 
accrocheur se déguise en canon 
à deux voix, en toccata ou en- 
core en forme de chorale, la 
juxtaposition des touches 
noires et blanches donnant lieu 
à des couleurs scintillantes. 
L'écriture est intelligente et 
pleine de surprises, mariant 
musique savante et une bonne 
dose d'humour. Destinée aux 
pianistes de niveau intermé- 
diaire, cette œuvre originale 
apporte à cet air 
populaire un 
nouveau souffle 
bienvenu. 
+ M.K. 
‘ Florent Nagel, 
Jeux et ronde 
des puces, 
Lemoine 


LE COMPOSITEUR CONTEMPORAIN YORK HÔLLER S'ADRESSE AUX 
PIANISTES EN HERBE DANS UN RECUEIL HOMMAGE À BARTOK. 


e compositeur allemand York Hôller voit le jour en 1941 alors que la musique sérielle est 
en plein essor. Il travaille au légendaire studio de Cologne puis à l'IRCAM de Paris aux 
côtés de Stockhausen et de Boulez. || développera, à travers des médiums acoustiques 
et électroniques, un langage réunissant le passé et l'avant-garde. Or, le piano garde ses 
qualités lyriques et sonores issues de la lignée de Barték et d'Hindemith, lesquels ont 
également reconnu son importance en tant qu'outil pédagogique. Les Bartokiana, six 
miniatures composées en 1981, rendent hommage au compositeur 


hongrois et rappellent son cycle Pour les enfants, ouvrage 
: incontournable du pianiste en herbe. On voit l'esprit bartokien dans les 


"TS rythmes folkloriques de Scherzo et de Stamprftanz ainsi que dans les 


harmonies envoûtantes de Choral, évoquant les modes anciens 


+ si chers à Bartôk. Ludiques et instructifs, les Bartokiana s'inscrivent 


naturellement dans le cursus d'un pianiste débutant. 


M.K. 


——" York Hôller, Bartokiana. Six courtes pièces pour des jeunes pianistes 
(Boosey & Hawkes) 
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Courrier des lecteurs 


UN COUP DE CŒUR, UNE RENCONTRE, UN CONCERT MARQUANT ? ENVOYEZ-NOUS 
VOS TEXTES, NOUS PUBLIERONS LE MEILLEUR DANS NOS COLONNES. 


Succès pour la masterclasse 
Beethoven de Paul Lay 
sur Youtube 


Passionnant! Parce que ces quelques minutes 
éclairent très simplement comment «décortiquer » 
et approcher un morceau ou une ligne mélodique, 
pour mieux la saisir ou la rendre accessible. 

Et rassurant, parce que cela nous encourage, nous, 


les très modestes pianistes ou autres instrumentistes, 


à oser aborder et à nous approprier, chacun à son 
niveau, des œuvres signées d'un nom prestigieux, 

et de ce fait éventuellement impressionnantes 

ou effrayantes. Rassurant également (mille pardons 
par avance!) par le contraste entre les explications, 
très claires, mais parfois formulées. avec quelques 
hésitations (je me suis permis d'en sourire une fois 

ou deux), et la magnifique fluidité du jeu sur le clavier. 
Bravo et merci, monsieur Paul Lay, vous savez donner 
envie de jouer, et je vais dès que possible aller écouter 
votre Beethoven at night. Avec passion, donc. 


Notre nouveau rendez-vous sur Facebook et Instagram: 
PIANO-MINUTE 


Anne Queffélec vous parle du silence, Shani Diluka du diminuendo, 
Gaspard Dehaene du crescendo, Alexandre Sorel du legato, 
Claire-Marie Le Guay de la lecture... Nos pianistes préférés vous 
donnent leurs trucs et astuces pour améliorer votre technique 
dans de courtes vidéos postées sur nos réseaux Sociaux. 


Rejoignez notre communauté ! 


> Pour nous écrire : redaction@pianiste.fr 


Appel aux professeurs 


Bonsoir. Je suis une nouvelle abonnée. et c'est la première 
fois qu'il m'est permis d'écrire à un périodique traitant 

de musique, de pianistes, de pianos, alors je me lance ! 
D'abord merci pour votre journal. J'ai tout lu, j'ai joué 
toutes les pages du livret de partitions joint et j'ai offert 

les deux CD à mon frère. 

Je profite de ce courrier pour me plaindre auprès des 
professeurs de piano. À 17 ans, après mon 1° prix de piano, 
j'ai réétudié chez moi la façon de bouger les mains et 

les bras. On ne nous l'apprend pas, et c'est bien dommage, 
car les élèves gagneraient en fluidité et surtout éviteraient 
la fatigue. Par exemple, les octaves de la main gauche 

de la Polonaise n°10 op. 53 de Chopin s'exécuteront avec 
davantage de facilité si le bras ne «pèse » pas sur les doigts. 
D'ailleurs, pour les Polonaises de Chopin, je conseille 
l'édition Curci de Guido Agosti. Ce livre est une merveille 
pour les pianistes car il est très riche en explications. 


Chère lectrice, merci pour votre enthousiasme et pour 
votre témoignage. Nous vous conseillons vivement de lire 
les leçons d'Alexandre Sorel dans le numéro 122 et dans 

le présent numéro. Notre professeur y délivre de précieux 
conseils sur le sujet qui vous intéresse: l'utilisation des bras 
et des doigts dans la pratique du piano. Bon entraînement! 
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LE BAL 
DU DÉBUTANT 


os parents, nos enfants, 
nos amours, nos doc- 
teurs, oh ! comme 
nous avons pleuré, 
durant le confine- 
ment, d'en être sépa- 
rés. 

Mais notre piano, lais- 
sé seul au loin, dans une maison 
inatteignable, qui s'en est soucié, 
hormis nous, les addicts ? 

Et qui a raconté nos retrouvailles, 
sitôt retrouvée la permission de 
s y rendre? 

Oh! les yeux baïssés, ce jour-là, oh! la timidité réciproque, 
sitôt la porte entrebäillée. Et je sais que beaucoup d’entre 
vous n'ont pas plus osé que moi allumer la lumière. 

Oh! le raclement du tabouret sur le plancher, oh! le grin- 
cement du couvercle qui s ouvre après si longtemps, oh! 
le temps venu d'approcher les doigts. Accord, arpège, 
gamme ou Hanon, en matière de préliminaire, chacun de 
nous à sa manière. 

Vous souvenez-vous comme nous avons sursauté ? 

Car le son ne répondait pas à nos souvenirs, et moins 
encore à nos espérances. 

Le temps avait passé par là, le temps qu'il 
avait fait plus encore que les jours écoulés. 
Car les pianos ne sont pas des êtres inani- 
més, des machines sans âme ni humeurs. 
Faits de bois, en grande partie, ils appar- 
tiennent à la nature. Ils vivent, donc 
varient. Et souffrent, comme nous, des 
intermittences. L'humidité les gonfle, la 
sécheresse les réduit, les restreint, les ame- 
nuise. Mais le pire pour eux (comme pour 
nous), c'est le chaud-froid, le passage 
éclair de l'été à l'hiver, avant un retour à 
la fournaise, 

J'ai donc appelé l’accordeur: 
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RETROUVAILLES 


PEDIGREE 


Écrivain et économiste, 
académicien 
et conseiller d'État, 
cet éternel curieux s'est 


mis au piano 
l'y a quatre ans. || nous 
livre avec humour 
la chronique de ses joies 
et désarrois d'apprenti 
musicien. 


Orsenna 


«Mon piano est faux. 

— Ca, je m'en doute, après tout ce 
que nous avons vécu ! Et aussi votre 
absence. Ces animaux ne sup- 
portent pas qu'on les oublie. 

— Bref, quand venez-vous ? » 
Gémissement à l'appareil: 

« Vous n'y pensez pas ! Et le virus ? 
— Quel rapport?» 

Suivit un long développement sur 
les impossibilités d'accorder en 
période de confinement : 
«Comment voulez-vous, puisque le 
travail à distance nous est interdit ? Un jour, peut-être, tous 
les instruments seront connectés à un organisme central qui, 
en temps réel” (oh l'horrible, oh la fallacieuse expression !), 
réglera la tension des cordes. Un tel “progrès” est-il souhaiï- 
table ? Je vous laisse juge. En tout cas, moi, jamaïs. Je préfère 
donner mes destinations plutôt qu'avouer les musiques que 
je travaille.» 

Ainsi, non sans pertinence, devisa longuement mon 
accordeur. Je l’ai bien sûr laissé s'épancher. Privé autant 
de notes que de mots, le pauvre avait dû souffrir. Il a bien 
fallu finir par l'interrompre: 

« Désolé de répéter: quand venez-vous? 

— J'ai une place mardi 8 septembre, dans la 
matinée. » 

Nous nous sommes regardés, le piano et 
moi. Je devinais ses pensées. Cruel 
dilemme. Jouer, pour garder mon sem- 
blant d’agilité, mais oreilles bouchées. Ou 
me laisser m engourdir tout l'été, sans 
doute à jamais, vu mon âge. 

J'ai finalement décidé d'approcher les 
doigts. En présentant mes excuses. 
Pardon, cher piano, pardon. Vous n'êtes 
pas faux, contrairement à ce que j ai clai- 
ronné au téléphone. Oh non! Vous n'étiez 
pas «faux», vous étiez triste. + 
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